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KENNY GERMÉ 
photographe 


Originaire de Martinique et 
basé en France, Kenny Germé 
aime se définir comme un 
“conteur visuel”. Dans ses 
images soignées, il met l’ac- 
cent sur les émotions 
simples, la composition et la 
narration, puisant ses 
influences dans tout ce qui 
l’inspire, ses racines cari- 
béennes aussi bien que la 
culture punk, jazz et hip-hop. 
Un talent qui lui a notamment 
valu la confiance de célébri- 
tés comme Neymar, Omar Sy 
ou Michèle Lamy dont il a 
réalisé les portraits. Dans 
cette édition, le jeune photo- 
graphe est l’auteur de la 
série “Rivages” (p. 194). À 
propos de celle-ci, il confie : 
“Notre accès facile à l’eau 
tend à nous faire oublier qu'il 
s’agit de notre bien le plus 
précieux, mais tôt ou tard, 
l'accès à une eau claire et 
fraîche deviendra un véri- 
table luxe. Cette série 
dépeint une version utopique 
des vendeurs de rue d’Accra, 
la capitale du Ghana, qui 
vendent des marchandises à 
travers la ville. Nous voulions 
mettre l’accent sur le bien le 
plus luxueux de ces mar- 
chands, qui n’est pas leur 
tenue ou les choses qu'ils 
vendent, mais bien l’eau qui 
les environne, qui est tou- 
jours présente sur les pho- 
tos. Nous avons tendance à 
considérer l’eau comme une 
ressource allant de soi, 
alors que nous devrions lui 
accorder plus d’attention.” 


BEN HASSETT 
photographe 


Artiste britannique installé à 
New York, Ben Hassett 
expérimente l’ombre et la 
lumière, la couleur et la 
forme à travers la puissance 
du portrait et la rigidité de la 
nature morte, son fer de 
lance. Si ce photographe est 
aujourd’hui plébiscité par 
les plus grands magazines 
de mode, certaines de ses 
images sont déjà entrées 
dans les collections de la 
National Portrait Gallery de 
Londres. Dans ce Numéro, le 
photographe signe la série 
“Splash” (p. 166) incarnée 
par la mannequin austra- 
lienne Aylah Peterson. Des 
images dans lesquelles 
l'éclat précieux des gouttes 
d’eau fait écho au scintille- 
ment des pierres pré- 
cieuses : “L’eau transfigure 
tout!” commente-t-il. 


Elizabeth Hassett 
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SOFIA SANCHEZ ET 
MAURO MONGIELLO 
photographes 


Fidèles collaborateurs de 
Numéro, Sofia Sanchez et 
Mauro Mongjiello se sont lan- 
cés ensemble dans la photo- 
graphie, juste après leur coup 
de foudre dans la ville de 
Buenos Aires. Aujourd’hui, le 
duo travaille entre Los Angeles 
et Paris. Dans cette édition, 
les photographes signent 
l’onirique série “L'écume des 
jours” (p. 178). Ils confient : 
“Nous sommes très recon- 
naissants à Babeth d’avoir si 
bien stimulé notre imagina- 
tion avec le thème de l’eau. 
Nous souhaitions mêler l’allé- 
gorie à une énergie contem- 
poraine pour créer l'étang de 
nos rêves”. Les deux photo- 
graphes ont également cap- 
turé le charme et la sensualité 
de la jeune chanteuse sud- 
africaine Tyla (p. 70), quiles a 
énormément inspirés : “Elle a 
ensoleillé cette pluvieuse 
après-midi parisienne en 
nous offrant des moments 
inoubliables à danser sur des 
rythmes afrobeats.” 


JULIEN VALLON 
photographe 


Appliquant son art de l’image 
aussi bien dans le champ de 
la photographie que dans 
celui de la vidéo, Julien Vallon 
alterne travaux de commande 
et expositions. Certains de 
ses clichés ont intégré la col- 
lection du musée Rodin, et, 
dans son dernier livre, The 
Line, il se plaît à interroger 
notre perception du corps et 
de l’espace. Dans les pages 
de ce Numéro, il est l’auteur 
de la série “Sur la plage” 
(p. 224) dans laquelle sa maî- 
trise de la lumière exalte 
l'aspect sculptural du corps 
érigé en objet de culte. “Dans 
cette série, j'ai voulu travail- 
ler la pureté du geste et du 
cadre, et ne pas diriger l’at- 
tention sur autre chose que 
sur le graphisme du corps, 
confie le photographe. J'ai 
poussé le plus possible le 
vocabulaire du mouvement 
et l’ambition de l’angle de 
vue. À chaque image, nous 
sommes ainsi forcés de lire 
le corps différemment, de le 
redécouvrir.” 
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TXEMA YESTE 
photographe 


Après des études de photo- 
graphie, Txema Yeste a rapi- 
dement exercé ses talents 
dans la mode. Son art de 
créer des images saisis- 
santes teintées d’onirisme, 
dans lesquelles se révèle son 
goût prononcé des contrastes 
et de la couleur, va rapide- 
ment l’imposer dans cet uni- 
vers exigeant. Dans ses 
prises de vue, le photo- 
graphe prend plaisir à exal- 
ter la force sublime de la 
nature à travers des pay- 
sages à couper le souffle. 
Collaborateur régulier de 
Numéro, il signe dans ces 
pages la série “Le grand 
bleu” (p. 148) infusée d’un 
imaginaire puissant tirant 
vers le surréalisme. Pour 
illustrer sa force créative, il 
cite un passage du roman 
Nous les menteurs, de 
E. Lockhart : “L'île est à 
nous. Ici, d’une certaine 
manière, nous sommes 
jeunes pour toujours.” 


BRUNO + NICO 

VAN MOSSEVELDE 
photographes 
Lui, originaire de Belgique, 
et elle d’Italie, Bruno + Nico 
Van Mossevelde ont fait de 
la photographie leur passion 
commune. Installé à Paris, le 
duo d'artistes à l’esthétique 
contemporaine s'illustre 
dans la mode, la vidéo, mais 
aussi dans l’art du portrait. 
Jessica Chastain, Laetitia 
Casta et Vivienne Westwood 
sont notamment passées 
devant son objectif, qui a 
également séduit des mai- 
sons comme Bulgari et Hugo 
Boss. Dans les pages de 
cette édition, ils signent la 
série “H20” (p. 210). “Pour 
nous, l’impact des effets 
visuels de l’eau est vraiment 
fascinant, expliquent-ils, car 
il permet d’explorer naturel- 
lement de nouvelles pers- 
pectives et distorsions. Nous 
avons affiné cette approche 
au fil des années et en avons 
fait notre point fort. Elisa, le 
modèle, est entrée en toute 
confiance dans notre monde 
et a incarné notre vision à la 
perfection.” 
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ÉDITO 


“Une goutte d’eau suffit pour créer un monde”, a écrit le 
philosophe Gaston Bachelard. Aujourd’hui plus que 
jamais, l’eau est une ressource précieuse dont dépend 
notre avenir autant que celui de toutes les espèces. 
Conscient qu'il faut préserver ce véritable trésor, Kim 
Jones, le directeur artistique de Dior Men, s’associe une 
nouvelle fois à l’organisation Parley for the Oceans pour 
nous sensibiliser à cet enjeu majeur et encourager une 
mode écoresponsable. Dans nos pages, il discute avec 
le fondateur de l’association, Cyrill Gutsch, pour nous 
livrer ses réflexions dans une interview exclusive sur ce 
sujet brûlant. Dans ce Numéro, le chorégraphe star 
Benjamin Millepied nous dévoile quant à lui Carmen, 
son premier long-métrage en tant que cinéaste. Attentif 
lui aussi aux problèmes cruciaux de notre époque, il 
milite pour une société qui garde les yeux ouverts 
et qui s’efforce de léguer à nos enfants un monde 
meilleur. Enfin, source d'inspiration inépuisable, l’eau 
embrasse toutes les formes, comme en témoignent 
les séries mode de cette édition qui lui rendent un 
magnifique hommage. Élément sacré à l’origine de 
toute vie, elle est la condition et la promesse de notre 
avenir commun. 


BABETH 


1 
LA COLLECTION 
ESTIVALE DE LOEWE 
AVEC PAULA'S IBIZA 

Pour sa nouvelle collabora- 
tion avec Paula’s Ibiza, le 
label iconique des 
Baléares, Loewe imagine 
une collection décontrac- 
tée à l’énergie rock'n'roll. 
Ce vestiaire estival est 
émaillé de denim, de véri- 
tables feuilles d’alocasia 
intégrées à des hauts, de 
pièces faites au crochet ou 
en tissu éponge floqué, de 
maillots et de robes à 
franges... Elle s’accessoi- 
rise de paniers et de cabas 
tressés, d’une petite maro- 
quinerie aux couleurs ins- 
pirées des sorbets et de 
lunettes de soleil toujours 
aussi fun. 


Collection disponible 
dans les boutiques Loewe. 


2 

LA CAPSULE 

DIORIVIERA 
Solaire et gaie, la collec- 
tion Dioriviera, pensée par 
Maria Grazia Chiuri, direc- 
trice artistique des collec- 
tions femme de la maison 
Dior, invite à l'évasion et à 
la douceur de vivre. Pour 
l'été, l’'emblématique toile 
de Jouy de la maison se 
voit peuplée de tigres, de 
singes et de reptiles coha- 
bitant dans une nature 
luxuriante et déclinée dans 
des nuances de rose et de 
gris, teintes chères au fon- 
dateur Christian Dior. Ce 
vestiaire estival complet 
est largement accessoi- 
risé, avec les iconiques 
sacs Lady Dior et Dior 
Book Tote, mais aussi avec 
le nouveau modèle Dior 
Lady Wicker, des mules et 
des escarpins, sans oublier 
des marinières et des 
chapeaux de paille évo- 
quant l'élégance de la 
Méditerranée. Enfin, Dior 
marie également sa nou- 
velle toile de Jouy avec une 
variété d'objets, comme un 
tapis de yoga, une planche 
de surf, un parasol, de la 
vaisselle, des sets de table, 
des coussins brodés et 
divers jeux de plage. 


Collection disponible 
dans une sélection de 
boutiques Dior, notamment 
Paris, Cannes, Saint- 
Tropez et Monaco. 


Par Léa Zetlaoui 


3 
L'EXPOSITION MODE 
ET ART SIGNÉE AKRIS 
À ZURICH 
Dans le sillage de ses 
100 ans célébrés en 2022, la 
maison suisse Akris pré- 
sente à Zurich une exposi- 
tion invitant à découvrir 
l'univers d’Albert Kriemler, 
son directeur créatif. Une 
centaine de silhouettes des 
collections Akris de 2009 à 
2022 dialoguent avec les 
œuvres d’art qui les ont ins- 
pirées, signées notamment 
Carmen Herrera, Reinhard 
Voigt, lan Hamilton Finlay, 
Thomas Ruff ou Sou 
Fujimoto. En parcourant 
l’histoire d’Akris, cette enri- 
chissante exposition lève 
aussi le voile sur les métiers 

d'art de la maison. 


Exposition Akris. Mode. 
selbstverständlich 
jusqu’au 24 septembre, au 
Museum für Gestaltung 
Zürich (Suisse). 


4 
LA COLLABORATION 
FLAMENCABA DE 
CHRISTIAN LOUBOUTIN 
ET ROSSY DE PALMA 

Christian Louboutin signe 
une collection aux couleurs 
de l’Andalousie, créée en 
collaboration avec son amie 
de longue date, l’actrice 
espagnole Rossy de Palma. 
Outre le cabas signature 
Flamencaba, la collection 
noir et rouge comprend des 
souliers pour hommes et 
pour femmes, ainsi que des 
charms et un éventail. Une 
partie des bénéfices réali- 
sés sera reversée au 
Centro Coreogrâäfico Maria 
Pagés, qui soutient et pro- 
meut la danse, au profit des 
enfants, des adolescents, 
des femmes et des per- 
sonnes en précarité. 


La collection Flamencaba 
est disponible dans les 
boutiques Christian 
Louboutin est sur 
christiantouboutin.com 


La sélection du mois 


Événements, collections capsules, collaborations exclusives. 
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5 
LA PREMIÈRE 
COLLECTION DE 
JOAILLERIE 
SAINT LAURENT 

Dans la longue épopée de 
la mode, rares sont les 
créateurs à avoir accordé, 
dès le lancement de leur 
maison, autant d’impor- 
tance aux bijoux qu’Yves 
Saint Laurent au sein de 
ses collections de haute 
couture. Cette attention 
particulière que le vision- 
naire fondateur de la mai- 
son parisienne a portée 
aux ornements depuis ses 
débuts prend aujourd’hui 
une nouvelle ampleur. En 
effet, Anthony Vaccarello, 
arrivé depuis 2016 à la 
direction artistique, lance 
la toute première collection 
de joaillerie signée Saint 
Laurent. Celle-ci se com- 
pose de 47 créations aux 
lignes graphiques savam- 
ment orchestrées, véri- 
tables ambassadrices de 
style. Épurée et maxima- 
liste, cette ligne, composée 
de bracelets, manchettes, 
colliers, boucles d'oreilles, 
bagues, pendentifs et pin’s 
déclinés en or gris, or jaune 
et or pâle, parfois rehaus- 
sés de diamants, est dispo- 
nible en une multitude de 
formats estambpillés du 
logo emblématique dessiné 
par Cassandre ou du motif 
maillon. Ces pièces de 
joaillerie intemporelles et 
précieuses ont été imagi- 
nées pour pouvoir se prêter 
à toutes les envies, et pour 
être portées seules aussi 
bien qu’en accumulation. 


La collection Saint 
Laurent Fine Jewelry sera 
disponible dans certains 

magasins phares du 
monde entier. 


6 
LE VESTIAIRE PLAGE 
SIGNÉ CHLOÉ ET ERES 
Pour sa première collection 
dédiée à la plage, Gabriela 
Hearst, directrice artis- 
tique de la maison pari- 
sienne Chloé, a fait appel 
au spécialiste des maillots 
de bain Eres, célèbre pour 
son style graphique et 
épuré. Fabriqués en Peau 
Douce, une matière élas- 
tique seconde peau créée 
par Eres, les modèles (une- 
pièce ou Bikini) sont ornés 


Par Léa Zetlaoui 


de détails signatures de 
Chloé comme des brode- 
ries anglaises, des volants 
ou des boucles en C. Des 
chemises et des jupes lon- 
gues en lin, des paniers en 
raphia, des sandales, des 
lunettes et des chapeaux 
complètent aussi cette 
collaboration. 


Collection disponible 
dans les boutiques Chloé 
et Eres, et en ligne. 


7 
LAETITIA CASTA, ÉGÉRIE 
DES MAILLOTS DE BAIN 
CALZEDONIA 

Pour célébrer sa première 
égérie française, l'actrice 
et mannequin Laetitia 
Casta, Calzedonia lance 
une collection capsule de 
maillots de bain exclusive- 
ment dédiée au marché 
français. Avec leur design 
sobre et élégant, rendant 
hommage au chic français 
intemporel, les dix modèles 
une pièce Modern Luxury 
de Calzedonia sculptent la 
silhouette, soulignent la 
taille et flattent le décolleté 
grâce à des jeux de drapés 
et des petits ajours. 


Collection disponible 
dans les boutiques 
Calzedonia et sur 
www.calzedonia.com 


La sélection du mois 


Événements, collections capsules, collaborations exclusives. 


: Juergen Teller - Chloé : Leigh Johnson 
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1 
TIFFANY & CO. ROUVRE 
SON ADRESSE 
HISTORIQUE SUR LA 
CINQUIÈME AVENUE DE 
NEW YORK 
À New York, l’ombre d’Au- 
drey Hepburn, croissant à la 
main, flotte encore devant 
les vitrines de la boutique 
de joaillerie Tiffany & Co. 
Inaugurée en 1940, cette 
adresse emblématique de 
la Cinquième Avenue rouvre 
enfin ses portes, après une 
première — et pharaonique - 
campagne de restauration 
signée du célèbre archi- 
tecte américain Peter 
Marino. La luxueuse tour de 
verre et de pierre se déploie 
sur dix étages thématiques, 
reliés du troisième au hui- 
tième par un flamboyant 
escalier en colimaçon qui 
puise son inspiration dans 
les courbes des bijoux ima- 
ginés par Elsa Peretti pour 
la maison entre 1974 et 
1989. Plus qu’une boutique 
de luxe, ce vaisseau amiral 
Tiffany & Co. entend devenir 
un lieu culturel incontour- 
nable grâce à son architec- 
ture, sa joaillerie d'exception 
et les œuvres d’art expo- 
sées entre ses murs. Du 
célèbre tableau Equals Pi 
de Jean-Michel Basquiat 
(1982), à admirer au rez-de- 
chaussée, aux papiers 
peints fleuris signés 
Damien Hirst dans les 
salons privés du troisième 
étage, l'immersion dans ce 
temple du luxe et du raffine- 

ment est totale. 


727 5th Avenue, 
New York. 


2 
LES PERLES RARES DE 
STOCKX À DÉCOUVRIR 
CHEZ MODES 
C’est une nouvelle qui ravira 
tous les passionnés de 
streetwear de luxe : StockX 
inaugure son premier 
espace de vente parisien au 
sein de la boutique Modes 
du VIII‘ arrondissement. 
Après Londres, Hong Kong, 
New York et Tokyo, la 
célèbre plateforme créée en 
2016, reposant sur un sys- 
tème d'enchères, pose ainsi 
ses bagages en plein cœur 
de la capitale, dans le 
concept store pointu situé 
rue François-l‘. Adieu les 
heures perdues sur Internet 


Par Léa Zetlaoui et Camille Bois-Martin 


à la recherche des perles 
rares, grâce à l'ouverture de 
ce lieu inédit, les trésors très 
convoités vendus par 
StockX sont désormais à 
portée de la main. Il suffit de 
descendre le fameux esca- 
lier bleu azur de la boutique 
pour retrouver au sous-sol 
des pièces d'exception dis- 
posées sur de très sobres 
étagères métalliques. 
Adidas x Chanel x Pharrell, 
Dior, Louis Vuitton, Nike Air 
Yeezy ou Dunk Low... autant 
de sneakers, de vestes et 
d’ensembles exceptionnels 
introuvables ailleurs. 


17, rue François-l®, 
Paris VII. 
Tél. 01 53 23 98 11. 


3 
LES PARFUMS ET 

BOUGIES D'EXCEPTION 
DE PERFUMER H À PARIS 
Dans le très animé quartier 
du Marais, l'atmosphère pai- 
sible et le décor quasi mona- 
cal de la première boutique 
de Perfumer H détonnent. 
Sur les étagères en chêne 
massif sont disposés les 
50 parfums ainsi que les 
25 bougies dont les flacons 
et contenants sont fabri- 
qués à la main par le maître 
verrier Michael Ruh. Les fra- 
grances, composées à par- 
tir d'ingrédients naturels et 
de matières premières de 
grande qualité, sont quant à 
elles développées depuis 
2015 par Lyn Harris, parfu- 
meuse britannique formée à 
Grasse. Outre des encens 
de Kyoto, des savons du 
Lancashire et des parfums 
d'intérieur, des produits 
d'exception enrichissent la 
maison londonienne : épices 
Roellinger, huile d'olive de 
Valdueza, thés parfumés 
ainsi qu’une chemise et une 
veste en lin confectionnées 
à la main par Arts&Science, 
un concept store japonais 
réputé. Un pur moment 
d'évasion dans ce temple du 
beau et du bon. 

64, rue Vieille-du-Temple, 

Paris III°. 
Tél. 01 40 24 09 O2. 


Les nouveaux lieux 


Boutiques, 


concept stores... les adresses incontournables 


Tiffany &Co. - StockX - Perfumer H 


L'ORÉAL 


PARiS 


NOUS LE VALONS BIEN. 


What's up ? 


Par Léa Zetlaoui 


L'HÔTEL BULGARI DE ROME 

À Rome, mythique cité où le joaillier Bulgari a vu le jour en 1884, la maisonitalienne dévoile son nouvel hôtel, digne de la splendeur de la Ville éternelle. 
L'imposant bâtiment qui accueille ses 114 chambres et suites est un joyau de l'architecture de la fin des années 50, donnant sur la piazza Augusto 
Imperatore, où se dressent deux monuments, le mausolée de l’empereur Auguste et l’Ara Pacis, un autel érigé en l’honneur de la paix que l’empereur 
instaura pendant son règne. La luxueuse suite Bulgari de 300 m° propose bien sûr une vue spectaculaire sur le mausolée, dont on peut aussi bénéficier 
depuis le rooftop La Terrazza, ou du restaurant Il Ristorante, au 5° et dernier étage doté d’une terrasse en plein air. Les menus proposés dans les 
cinq espaces de restauration sont l’œuvre chef étoilé Niko Romito. Pour se délasser autour d’un cocktail, le Bulgari Bar, avec son grand comptoir en 
marbre noir décoré de cônes en cristal de Murano, est le lieu idéal. L'hôtel accueille aussi la première boutique Bulgari Dolci d'Italie, qui propose les 
fameux “joyaux chocolatés” de Bulgari, hommages aux collections iconiques du joaillier. Bulle de calme et de volupté, le spa propose neuf cabines de 
soin, un espace fitness, une piscine de 25 m ainsi qu’un splendide bassin orné d’une mosaïque inspirée de celle des thermes historiques de Caracalla. 


Bulgari Hotel Roma, piazza Augusto Imperatore, 10, Rome, Italie, tél. +39 06 36 08 04 00. 


After hours 


Hôtels, restaurants, bars... notre sélection des meilleures adresses 


Bulgari Hotel 


L'OREAL 


PARiS 


femmes ont 
parfait 


Test cons@l 


DN EXAGÉRÉE DU PRODUIMEO) 
CAPITAL DE 107 037 312/41 


NOUS LE VALONS BIEN. 


Face à face 


KIM 
JONES 
ET 
CYRILL 
GUTSCH 


Il y a onze ans, le designer Cyrill Gutsch fondait Parley for the 
Oceans, une initiative destinée à préserver les océans de la 
pollution par les plastiques, en les collectant et en les recyclant. 
Proche des acteurs de la mode et de l’art, l'organisation mise sur 
la création comme fer de lance de l'innovation écoresponsable. 
Dans ce contexte, Dior Men présente cette année sa deuxième 
collaboration avec Parley for the Oceans, autour d'une collection 
de beachwear conçue par son directeur créatif Kim Jones à partir 
de plastique recyclé. Pour Numéro, les deux hommes s’entretiennent 
au sujet de l'avenir des océans et de l'enjeu de la biodiversité, qui 
tient profondément à cœur au créateur anglais. 
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Eli Russell Linnetz 


Face à face - Kim Jones et Cyrill Gutsch 


Propos recueillis par Delphine Roche 


NUMÉRO : Vous avez présenté l’année dernière 
une première collection capsule de beachwear 
masculin, et une seconde cet été. Comment 
l’idée de la collaboration entre Dior Men et Parley 
for the Oceans est-elle née ? 

KIM JONES : Ayant grandi dans plusieurs pays 
d'Afrique, j'ai eu la chance de découvrir le monde, 
enfant, quand il était en meilleure santé 

qu'il ne l’est aujourd’hui. J'aime plonger en mer, 
découvrir des poissons et des animaux rares 

et merveilleux. D'autre part, dans une maison 
comme Dior, il me semble important de 
s'intéresser au développement durable, et j’ai 
toujours eu beaucoup de respect pour le 
travail que mène Parley for the Oceans. Je crois 
profondément dans la cause que cette 
organisation défend. Collaborer avec elle semblait 
donc simplement logique. Nous sommes 
aujourd’hui à un moment critique où il faut faire 
les choses différemment, mais avec un navire 
aussi immense que la maison Dior, les changements 
de cap prennent nécessairement du temps. 

Je pense donc procéder collection par collection. 
Dans cette capsule avec Parley for the Oceans, 
nous atteignons 96 % de plastique recyclé. 


CYRILL GUTSCH : Je pense qu'il faut être un 
amoureux de la beauté de la mer, et des créatures 
qui y vivent, pour avoir vraiment de l'empathie 
pour la cause que nous défendons. Or Kim, en 
plus d'être un créateur fantastique, aime 
réellement les animaux. Par exemple, nous parlions 
tout à l'heure de poulpes avec enthousiasme. 
C'est la première raison de notre collaboration : 
quelque chose nous relie profondément. Nous 
abordons cela sous des angles très différents, mais 
nous nous retrouvons à un niveau très pragmatique 
pour faire avancer les choses. Car dans mon 
monde, celui des écologistes, il y a beaucoup de 
mots, de discussions et d’idéaux. On peut 
rêver d’un monde non toxique, mais c’est l’activité 
économique et commerciale humaine qui 

a créé le scénario cauchemardesque que nous 
vivons déjà aujourd’hui. C'est donc cela qu'il 
faut changer. Procéder article par article, collection 
par collection est une très bonne approche. 
Lorsqu'il est écoresponsable, le travail est plus 
long, les matières sont plus chères, et il faut 
ensuite savoir comment communiquer à ce sujet. 
Faire les choses différemment requiert de 
nombreux efforts. Nous avons donc besoin d’un 
grand talent créatif capable de donner 
l'exemple de ce qui peut être accompli avec tous 
ces efforts. C'est la raison pour laquelle nous 
collaborons avec Kim Jones. 


On présente toujours le développement 
durable comme un problème à résoudre, mais 
vous démontrez qu'il peut aussi être 

source de renouveau créatif. Est-ce ainsi que 
vous le voyez ? 

K. J. : Je pense qu’un client sera prêt à 
dépenser plus d'argent pour quelque chose qu'il 
sait être meilleur pour l’environnement. Dans 
une boutique Dior, les produits sont de toute façon 
onéreux. La première collection avec Parley 

for the Oceans a été très bien accueillie par les 
clients. C'est donc formidable de poursuivre 
cette collaboration, car nous pouvons la développer 
et l'étendre à différentes catégories de produits, 
notamment à la maroquinerie. Évidemment, 
beaucoup de temps et de recherches sont 
nécessaires pour atteindre la qualité attendue 
d’un vêtement Dior. Mais Parley a fait un 

travail formidable. C'est une organisation vraiment 
impressionnante. Un des avantages de l'industrie 
du luxe est que sa production est relativement 
faible, en termes de volume, en comparaison des 
industries de masse. Et chez LVMH, 

ces questions de développement durable sont 
abordées avec beaucoup de sérieux. C’est un 
enjeu qui compte vraiment pour mes équipes, 
parmi lesquelles Natalia Culebras-Cruz 
[responsable du design durable], Rémi Macario 
[coordinateur produit développement durable] 
et Lucy Beedeen [directrice du design], des 
personnes qui aiment aussi voyager, skier ou 
faire de la plongée, et qui sont, comme moi, 
horrifiées par l’état actuel de la planète. Il est 
important pour nous que les générations 
futures puissent voir les animaux magnifiques 
qui peuplent le monde. 


C. G. : Protéger la vie est vraiment le nouveau 
luxe. Et dans notre effort pour y parvenir, nous 
allons toujours utiliser les matériaux qui sont les 
plus appropriés. Dans la collection de Dior Men 
et Parley for the Oceans, on peut dire que chaque 
produit mène notre bataille en première ligne. 


A-t-il été très difficile d'obtenir, à partir des 
plastiques recyclés Parley Plastic, des tissus et 
des matières à la hauteur des standards 

de Dior Men ? J’ai lu que le travail de recherche 
avait commencé dès 2019. 

K. J. : Le processus a été long, en effet, mais 

il valait mieux prendre notre temps pour obtenir 
un résultat vraiment satisfaisant, que nous 
pourrions utiliser dans la durée. Quand j'ai vu les 
premiers prototypes, j'étais bluffé : on n'aurait 
vraiment pas dit qu'il s'agissait de plastique 


"Si l’on parvient à intégrer 
dans la mode une sensibilité 
pour l’environnement, 
on crée toujours du rêve, mais 
en pensant à l'avenir.” 


recyclé. À ce moment-là, c'est devenu vraiment 
stimulant pour nous, car nous pouvions concevoir 
les pièces de la collection d'une manière 

plus naturelle et plus fluide. || me semble tellement 
important de recycler le plastique : l'été dernier, 

je suis retourné en Indonésie où j'étais déjà allé 
il y a quatre ans, avant la pandémie. Cette fois, 
j'ai été sidéré de ce que j’ai vu sur une des îles 
où s'étend le parc national de Komodo : d’un 
côté, la belle plage vierge, et de l’autre, un amas 
de détritus en plastique. J'étais avec Kate 
Moss et d’autres amis. Nous avons pris des sacs 
et nous avons commencé à ramasser tout 

ce plastique, car c'était la seule chose que nous 
pouvions faire. Ce n’est certainement pas 

la faute des gens qui vivent sur ces îles, car ces 
morceaux de plastique viennent de partout 

et échouent sur ces plages. Cette pollution par 
le plastique fait vraiment partie de mes 
préoccupations, car j'aime la nature, et quand 
j'arrêterai de travailler dans la mode, je vais 
certainement faire de la conservation à plein 
temps. Nos vies sont composées de différents 
chapitres, et j'ai des projets sur lesquels 

je travaille, que je parraine. Notamment le projet 
de préservation d'un singe rare au Vietnam. 


Kim Jones 


Quand j'ai commencé, il y avait 500 animaux 
de cette espèce, et aujourd’hui ils sont plus d’un 
millier. Quand je ne travaille pas, je veux être 
dans la nature, dans la savane, où aller sous l’eau 
voir des requins, des tortues, des hippocampes 
pygmées, toutes ces belles créatures. Cela peut 
sembler très contradictoire avec ma profession, 
mais je ne pense pas que cela soit le cas. 

Je sais que je peux aussi aider, je soutiens par 
exemple des communautés au Kenya. Ces 
choses-là me passionnent. C'est l'héritage que 
j'aimerais laisser. 


C. G. : Je n'y vois pas de contradiction, bien au 
contraire. Pour moi, c'est une alliance très logique 
et je ne suis pas d'accord avec ceux qui se 
montrent sceptiques face aux nouvelles démarches 
de l’industrie du luxe visant à protéger et à prendre 
soin de la nature. Nous vivons aujourd’hui une 
nouvelle étape de démocratisation de la protection 
de l’environnement. Il fallait commencer par le 
sommet de la pyramide, car c’est là qu'œuvrent 
les personnes qui peuvent réellement prendre 
les décisions les plus importantes. Ce sont 
aussi les personnes qui peuvent mener à bien les 
phases de recherche et développement des 


Face à face - Kim Jones et Cyrill Gutsch 


“Si vous portez des 
vêtements Dior Men, vous les 
apprécierez d'autant 
plus en sachant qu'ils sont faits 
avec du plastique retiré 
de la mer et recyclé. Participer 
à sauver la planète 
fait aussi partie du rêve.” 


Kim Jones 


matières durables, et en supporter les 

coûts souvent élevés. Car notre matériau n’est 
malheureusement pas abordable pour la 
plupart des entreprises. Travailler avec l’industrie 
du luxe est aussi une assurance que les 
produits n’atterriront pas dans une décharge, parce 
qu'ils sont revendus ensuite sur un marché de 
seconde main, ou parce que les clients les gardent 
pour toujours. Il y a donc de nombreuses 
raisons pour lesquelles nous travaillons avec le 
luxe. L'une d'elles est que nous pouvons créer 
ainsi de la valeur. Et dans un deuxième temps, les 
innovations engendrées par le secteur du luxe sont 
démocratisées pour le plus grand nombre. 


K. J. : Cela vous permet aussi de développer 
votre technologie pour qu'elle devienne, au bout 
du compte, abordable et accessible à 
différents secteurs de marché. Commencer par 
le haut de la pyramide permet d'établir une 
icône, un exemple, et ensuite de démocratiser 
votre matériau. 


C. G. : Tout à fait. La mode et l’art sont 
l'équivalent, pour nous, de l’industrie spatiale 
ou de notre écurie de formule 1. Et l’industrie 
de la mode est l’une des rares où un 


designer peut avoir autant de pouvoir. Dans 
la plupart des entreprises, les créatifs doivent 
plus ou moins obéir. Pour moi, la mode est le 
dernier royaume du design. 


Avez-vous ce sentiment, Kim ? 

K. J. : Si vous proposez une idée de collaboration 
écoresponsable comme celle-ci, on vous 
répondra tout de suite : “Oh, mais ça va coûter 
cher.” C'est alors à vous de convaincre vos 
collaborateurs : ‘Je sais, mais cette démarche 
va plaire aux clients.” || faut se fier à son 
instinct. Les gens ont été enfermés pendant près 
de deux ans du fait de la pandémie. Que 
veulent-ils faire aujourd'hui? Ils veulent aller voir 
le monde. Mais lorsqu'ils constatent les 
problèmes du monde, ils veulent aussi apporter 
une aide, parce que tout le monde a de la 
compassion. Les gens lancent des pétitions, par 
exemple. De nombreuses personnes mènent une 
action à leur échelle. Quand je rencontre 
quelqu'un d'influent, de puissant, je parle toujours 
d'environnement avec lui. Je lui parle des projets 
que je mène en Afrique et au Vietnam, et de ce 
que je veux faire dans le futur. Si cette 
personne n'y est pas très sensible, j'invoque 
généralement ses petits-enfants qui 


ne pourront pas voir les beautés que 

leurs aïeuls ont connues. Dans vingt ans ou 
dans cinquante ans, je ne serai peut-être 
plus là, mais cela m'est égal, car il me paraît 
important de lutter pour l'avenir du monde. 


C. G. : Et aujourd’hui, le temps nous est 
compté. Nous avons vu, au cours des dix dernières 
années, le déclin rapide de la biodiversité. 

Je le constate de mes propres yeux, je n'ai même 
pas besoin de regarder les statistiques 
scientifiques. Et les dix, peut-être même les cinq 
prochaines années marqueront hélas une autre 
chute drastique. Nous sommes si nombreux 
sur cette planète, nous tuons et nous polluons. 
Il faut s'attaquer urgemment à la source d'une 
partie de ces problèmes : les matériaux. Nous 
sommes au cœur d’une révolution matérielle, 
de la même manière que nous avons tous vécu 
la révolution numérique. Le recyclage en est un 
aspect, et il jouera toujours un rôle car la nature 
est maîtresse dans ce domaine. De nouveaux 
matériaux nafîtront également. L'ingénierie cellulaire 
peut produire des cellules artificielles 

en laboratoire. Ce sont des évolutions que nous 
pouvons piloter. En attendant de trouver les 
matériaux parfaits, il faut faire ce que l’on peut 
faire aujourd'hui. 


K. J. : Chacun fait ce qu'il peut faire. 

Je n'ai pas le savoir-faire technique pour proposer 
de nouveaux matériaux, mais j'ai trouvé 

le créneau qui me permet d’agir à mon niveau. 
J'adore emmener des gens dans des endroits 

du monde où ils ne sont jamais allés auparavant, 
ce qui leur donne l'envie de s'engager aussi. 
Nous avons perdu 6 % des mammifères et des 
vertébrés depuis 1960. C'est énorme, 

mais il reste encore beaucoup de nature sauvage, 
notamment en Amérique, au Canada. Mais 
aussi par exemple au Congo. Il s’agit également 
d'accompagner les collectivités pour qu'elles 
puissent sauvegarder la nature. Ces territoires et 
leurs ressources ne nous appartiennent pas. 
Nous, les Occidentaux, avons déjà essayé par 
le passé de nous les accaparer, ce n'est pas 
juste ni éthique. Mon père m'a beaucoup appris 
sur l’Afrique. Il y a vécu pendant quarante ans, 

et il m'a enseigné que le racisme était indéfendable. 
Il a travaillé pour l'ONU en tant qu'hydrogéologue, 
pour apporter de l’eau aux populations 

qui en manquaient. Il ne cherchait pas à faire 
de l’argent, il faisait des choses utiles pour 

les communautés. Avant sa mort, sa dernière 
mission a consisté à restructurer les forêts 


situées au bord du Sahara pour les protéger, 
afin que le sable du désert ne vienne pas les envahir. 
Il étudiait aussi différents types d’oxydes pour 
refroidir l’air, et des choses comme ça. 


Cyrill, vous parliez de la révolution des 
matériaux. Quelle place les matières naturelles 
issues de l’agriculture biologique jouent-elles 
dans cette révolution ? 

C.G. : La nature contient tant de ressources 
plus durables et renouvelables. Comment pouvons- 
nous créer le tissu le plus étonnant à partir 

de cellules extraites d'un corail ? Ou comment 
pouvons-nous utiliser une fibre naturelle à cent 
pour cent provenant du chanvre de Manille ? 


K. J. : Ses ressources peuvent aussi aider 
la médecine. Il existe probablement une plante 
qui permettrait de guérir le cancer. 


C. G. : C'est un point très important. Pendant 
trop longtemps, nous avons eu le sentiment que 
nous savions tout, et que nous étions bien plus 
intelligents que la nature. Et parfois nous pensions 
même l'avoir améliorée. La vérité est que, 
comme vient de le dire Kim, nous avons à peine 
commencé à percer ses secrets. Elle détient 
tellement de merveilles qui peuvent guérir 

les maladies : des enzymes, des organismes qui 
peuvent résoudre des problèmes que nous 
avons, où que nous ne connaissons même pas 
encore. C’est un monde merveilleux. Et pendant 
trop longtemps, nous avons été arrogants. 
Aujourd'hui enfin, espérons-le, nous comprenons 
qu'il faut collaborer avec la nature au lieu 

de la détruire. 


K. J. : Je suis allé plusieurs fois en Amazonie, 
dans la forêt et sur le fleuve Amazone, et lorsque 
vous parlez avec les habitants locaux, ils 
vous montrent des plantes et vous expliquent 
quels bienfaits elles apportent à leur 
communauté. Il faut retourner à la nature, y 
compris pour notre santé. Évidemment, 

la médecine traditionnelle est incontournable, 
mais la planète détient probablement tous 

les bienfaits que nous recherchons. Est-il vrai, 
Cyrill, que seuls 5 % des eaux profondes ont 
été explorés ? 


C. G. : C'est cela, 5 %. Nous en savons plus 
sur l’espace que sur les océans. Nous ignorons 
toujours le rôle que jouent les créatures qui 

les peuplent. Nous pensions qu'il n'y avait pas 
de vie dans les profondeurs marines, et 
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nous avons découvert qu'il y en a. Nous 
croyons en la science, mais il existe d’autres 
sources de connaissances : celles des 
communautés autochtones que nous n'avons 
souvent même pas considérées parce qu'elles 

ne sont pas consignées dans des livres aux pages 
blanches. Elles maîtrisent des savoirs que nous 
ne comprenons toujours pas d'un point de vue 
scientifique. || y a donc un fossé entre ces 
connaissances venues de la nature, et la science 
humaine, un fossé qu'il faudrait combler. 


Lorsque vous avez lancé Parley for the 
Oceans, on n’évoquait pas encore le péril lié 
aux sécheresses, la pénurie d’eau. 
Aujourd’hui, tout le monde est conscient de 
ce danger qui nous guette. 

C. G. : Lorsque nous avons commencé notre 
action, les gens nous prenaient pour des fous. 
Aujourd'hui, la perspective est différente. 

Il est vain de croire qu'on pourra vivre protégé 
des problèmes du monde, dans une 
communauté fermée, car tout le monde sera 
impacté. À cet égard, la pandémie que 

nous venons de vivre était un petit avant-goût 
de la puissance de la nature. 


Kim, la mode doit vendre du rêve. Comment 
concilier cela avec une préoccupation pour 
l’environnement ? 

K. J. : La mode vend du rêve, mais le rêve doit 
être connecté à une réalité, car sinon il pourrait 
très vite virer au cauchemar. Si l’on parvient 

à intégrer dans la mode une sensibilité pour 
l'environnement, on crée toujours du rêve, mais 
en pensant à l'avenir. Les défilés que je 
présente dans le calendrier des collections, en 
janvier et en juin, constituent l’espace du rêve, 
car c'est là que nous jouons avec les codes de 
la maison, que nous pouvons broder et 
embellir les tissus. Parallèlement à cela, il existe 
des collections vouées à résoudre des 
problèmes de garde-robe qui permettent aussi 
d’aider Parley for the Oceans, ou d'autres 
organisations, à diffuser leur message. Si vous 
allez en Indonésie, aux Philippines ou 

aux Maldives, et que vous portez des vêtements 
Dior Men, vous les apprécierez d'autant plus en 
sachant qu'ils sont faits avec du plastique retiré 
de la mer et recyclé. C'est un sentiment positif. 
Et c'est ce que font les vêtements : ils aident 
les gens à se sentir bien dans leur peau. Participer 
à sauver la planète fait aussi partie du rêve. 


XnoIS IV 


Musique 


KIM 
PETRAS 


Proche collaboratrice de Sophie, de Nicki Minaij et 
de Charli XÜX, Kim Petras n'est pas seulement une 
pop star charismatique à la sensualité troublante et 
une auteure-compositrice-interprète talentueuse. 
C'est la première femme ouvertement transgenre à 
se hisser en tête des titres les plus écoutés aux 
Etats-Unis et à être récompensée aux prestigieux 
Grammy Awards. Rencontre avec une chanteuse 
bien décidée à changer le monde. 
Portrait David Black 


Musique — Kim Petras 


Propos recueillis par Violaine Schütz 


La pop star allemande installée à Los Angeles Kim Petras, 30 ans, pourrait passer pour la 
Californienne lambda : blonde, superbe, adepte de la micro jupe, accro aux fards bubble gum et 
toujours souriante. Sauf que le parcours de l’auteure-compositrice-interprète originaire de 
Cologne est bien plus complexe que son esthétique de poupée sensuelle et acidulée. Dès l’âge de 
2 ans, Kim Petras, assignée garçon à sa naissance, a commencé à s'affirmer en tant que fille. 
Soutenue par ses parents (une mère chanteuse de jazz et danseuse, et un père multi-instrumentiste), 
elle a porté tôt des vêtements neutres, avant de rencontrer, à l'hôpital universitaire de Francfort, 
un chef de clinique spécialiste de l'enfance et de la transidentité. Dès l’âge de 13 ans, elle passe à 
la télévision pour raconter sa transition. Et à 16 ans, elle devient la plus jeune personne (selon de 
nombreux médias) à être opérée dans le cadre de sa transition. Elle n'hésite pas à partager son 
expérience publiquement, pour sensibiliser le public à la transidentité, mais cela lui vaut des moqueries 

et des insultes, ainsi que du harcèlement à l'école. 

La pop lui a littéralement sauvé la vie, dit-elle. Les chansons de Katy Perry, Cher, Lady 
Gaga, Gwen Stefani, Rihanna, Beyoncé, Britney Spears, Christina Aguilera, Madonna et des Spice 
Girls lui permettent d'oublier ses soucis. Quant à celles de Boy George, Queen et Judy Garland, 
elles la font se sentir moins seule. Bientôt, l’Allemande compose ses propres morceaux, grâce au 
logiciel GarageBand. À 19 ans, elle arrive à Los Angeles, des rêves plein la tête. Elle possède peu 
d'argent et dort sur des canapés, dans des studios d'enregistrement. Un de ses morceaux est choisi 
par la chanteuse Fergie, qui souhaite l’interpréter. Même s'il ne sort finalement jamais, il l’aide à se 
faire un nom, et elle s'accroche. Au fil des années, Kim Petras complexifie ses compositions de dance-pop. 
Bientôt, elle sort des EP, des mixtapes, des singles efficaces, deux albums, tourne un clip avec 
Paris Hilton et collabore avec Charli XCX et Sophie. Une étoile est née, même si elle évolue encore 
de manière indépendante, sous l'égide de son propre label. 

Son tube Unholy, chanté en duo avec Sam Smith en 2022, et son clip sulfureux peuplé 
de drag-queens est visionné 170 millions de fois. La chanteuse a improvisé une partie de son couplet 
en free-style, en y incorporant les noms des maisons Balenciaga et Fendi. Grâce à ce hit qui parle 
d’infidélité, Kim Petras est la première personne transgenre à se hisser en tête des charts aux États-Unis. 
Et la première ouvertement transgenre à être récompensée aux Grammy Awards, en février 2028. 
Alors que son troisième album devrait bientôt voir le jour et qu'elle vient de sortir Alone, un nouveau 
single avec Nicki Minaj possédant tout pour devenir un tube, Numéro a rencontré, à Londres, 
cette future grande star de la pop. 


NUMÉRO : Vous êtes la première femme ouvertement transgenre à avoir remporté un Grammy 
Award, lors de la cérémonie qui s’est déroulée le 6 février dernier... 

KIM PETRAS : Avant moi, il y a eu la compositrice Wendy Carlos, qui a reçu plusieurs prix, même 
si elle n’était pas ouvertement trans à ce moment-là. Et Sophie a été nommée pour un Grammy 
Award dans la catégorie album dance/électronique. Mais ce prix symbolise beaucoup de choses 
pour moi. Je suis fière d'être transgenre, et cette récompense signifie que le monde a quelque peu 
changé, qu'il est peut-être plus ouvert. Et ce succès, je le dois à des artistes formidables comme 
Wendy Carlos, Sophie et Amanda Lear [cette dernière n’a cependant jamais confirmé la rumeur]. 

Je leur suis très reconnaissante. En fait, il y a toujours eu des personnes transgenres, mais onne 
les a jamais mises en lumière et nommées dans des listes de prix. 


Votre victoire aux Grammy Awards veut-elle dire, d’après vous, que les mentalités évoluent ? 

En février dernier, une fille trans de 16 ans a été assassinée en Angleterre. La brutalité envers les 
personnes trans en Amérique est hors de contrôle, et très peu punie. Alors je suis heureuse d'être 
dans la lumière pour aider à faire accepter l'existence de ces personnes et pour tenter de faire reculer 
la haine. Je pense que beaucoup de gens n’ont jamais rencontré de personne trans de leur vie, 

et préfèrent les ignorer. Alors je suis bien contente d’être la personne qui choque, qui prend le pouls 
de la société, pour tous les enfants trans qui grandissent et aspirent simplement à vivre de manière 
authentique et à être eux-mêmes. J'espère qu'en voyant que j'arrive à mener une carrière et à être 
aimée par des gens, ils se diront : “Moi aussi, je peux faire ce que je veux.” Votre sexe, votre 
couleur de peau, votre nationalité ou quoi que ce soit d'autre ne devrait pas entrer en ligne de compte. 
Les gens devraient tous être égaux. Je suis tellement triste que ce ne soit pas le cas et que des 
femmes soient encore obligées de passer d’un État américain à l'autre pour avorter et avoir le contrôle 
de leur propre corps. Ce monde n'est pas égalitaire et beaucoup de gens sont misogynes. 

Is n'aiment pas les femmes, y compris les femmes transgenres. 


C'est Madonna qui vous a remis votre Grammy. Ensuite elle a été très critiquée pour son 
apparence et son recours à la chirurgie esthétique. Ce à quoi elle a répondu en déplorant la 
misogynie et l’âgisme ambiants.… 

C'est fou qu'une personne ayant une vie et une carrière aussi percutantes que les siennes puisse 


se voir traitée ainsi. Elle a fait tant de chansons et d'albums. Elle a mené tant de combats pour la 
communauté LGBTQ+. C'est aussi une icône de la lutte contre le sida. Et une icône tout court. 
Mais une fois que les idoles atteignent un certain âge, tout ce dont les gens parlent, c'est de leur 
apparence. Elles peuvent avoir réalisé les choses les plus incroyables au monde, une fois qu’elles 
sont plus âgées, les autres les réduiront seulement à cela. C'est triste. Et puis la société juge les 
femmes si différemment des hommes. Ces légendes du rock qui sont toujours sur scène à 80 ans 
dans leurs vestes en cuir, brandissant leurs guitares... tout le monde dit qu'elles sonnent toujours 
de manière incroyable. Madonna aussi sonne de manière incroyable, mais tout le monde parle de son 
visage au lieu d'évoquer son talent. C'est injuste, et je pense que davantage de gens devraient 
défendre Madonna, parce que si nous, la nouvelle génération d'artistes, ne le faisons pas, il nous 
arrivera la même chose au même âge. 


Diriez-vous qu'Unholy, votre duo avec Sam Smith, a changé votre vie ? 

Oui, tout à fait. Je me sentais très chanceuse de faire des tournées, d’avoir joué à Coachella, 
d'écrire mes chansons et de le faire depuis des années. J'avais du succès auprès de ma fans base, 
très fidèle. J'aime faire de la musique pour les clubs gay, et c'est ce que je veux continuer à développer, 
parce que c’est là que j'ai tout appris. J'ai l’impression d'être née et d’avoir été élevée dans un club gay. 
D'ailleurs, c'est amusant que cette musique soit devenue si populaire et qu'on l’entende partout, 

car pendant longtemps la pop dansante était célébrée dans les clubs gay, alors qu'elle était dénigrée 
ailleurs. Grâce à Unholy et aux Grammy Awards, des gens qui ne m’auraient pas nécessairement 
trouvée via le chemin que je suivais m'ont trouvée, sont exposés à ma personne et doivent faire avec, 
qu'ils le veuillent ou non. Ce sont des gens qui n'auraient jamais été mes fans auparavant, qui sont 
contrariés que je sois présente sur une chanson qui marche, où qu'une personne transgenre passe 
à la radio ou gagne un Grammy, et j'adore ça. Je remercie Sam de m'avoir donné l’occasion 

de faire froncer de nombreux sourcils et de passer à un autre niveau. 


Que pouvez-vous nous révéler sur votre troisième album qui devrait sortir prochainement ? 

Mes nouvelles chansons ont été très inspirées par l’avant-gardiste Sophie. C'est une artiste que 
j'adore et qui me manque. Et je ne peux pas m'empêcher d’être encore inspirée par elle. Nous 
avons collaboré mais nous étions surtout amies. Nous croyions beaucoup l'une en l’autre, et nous 
nous encouragions mutuellement. Nous passions notre temps à nous envoyer des textos. Perdre 
une amie vous change. C'est vraiment dur, surtout que c'est encore récent. Je suis toujours en train 
de digérer sa disparition soudaine. Dans tout ce que je fais aujourd’hui, on peut l’entendre. 

Je porte en moi le souvenir d’avoir travaillé avec elle et l'avoir connue me rend plus intrépide. 


À vos débuts, vous chantiez des morceaux sur lesquels vous “performiez” la célébrité, vous 
imaginant être une star et porter des vêtements de maisons de luxe. Devenir réellement star 
de la pop a-t-il modifié votre façon d'écrire des chansons ? 

Je croise les doigts pour que ça ne change pas ma manière d'écrire. Et j'espère que ce ne sera 
jamais le cas. Les chansons sont ce qui vous relie aux gens. Ce qui me connecte aux gens, ce sont 
les émotions. Dans mes chansons, je parle de choses dont il est parfois difficile de parler avec 

les autres. J'aimerais toujours pouvoir écrire en m'inspirant de ce que je ressens au plus profond 
de moi-même. Car c'est en écrivant avec sincérité ce que l’on éprouve que le reste du monde peut 
s'identifier à vous. C'est pour ça que je fais de la musique. C'est ma passion. Quand j'étais adolescente, 
je me sentais très exclue. J'avais le sentiment de ne pas réussir à m'intégrer. Mais en écrivant 

des chansons, j'avais l'impression que tout le monde pouvait s'identifier à elles, et donc voir au-delà de 
mon sexe ou de mon parcours. Avec mes chansons, je dépassais ce que les gens pensaient et 
disaient de moi. Car tout le monde ressent les mêmes émotions et traverse les mêmes 
expériences humaines. 


L'an dernier, vous avez sorti un single intitulé /f Jesus Was a Rockstar. À quel point la religion 
vous influence-t-elle ? 

Pour moi, cette phrase exprime quelque chose que j'ai toujours ressenti mais que je n'arrivais pas à 
mettre en mots et en musique. Il s’agit du fait de ne pas avoir pu considérer la religion comme une 
option. Les personnes trans et gay sont souvent rejetées des cultes. /f Jesus Was a Rockstar est 

le genre de chanson que j'aurais aimé entendre adolescente. Je ne me serais pas vue comme la seule 
personne à ressentir cette attirance tout en ne me sentant pas la bienvenue. J'ai toujours été 
intéressée par la religion et la spiritualité, et notamment par les préceptes de gentillesse et d'absence 
de jugement prônés par certaines religions. Mais je me suis vite rendu compte que les pratiquants 
pouvaient se montrer terribles en termes de jugement et d'exclusion. Je suis donc ravie que le producteur 
Max Martin m'ait aidée à confectionner une chanson qui parle de tout cela de manière simple. 

Et qu'elle soit entendue et aimée. 


Alone de Kim Petras, featuring 
Nicki Minaj (Republic Records/ 
Universal), disponible. 


Musique 


, TYLA, 
ÉTOILE DE 
L'AMAPIANO 


Adoubée par le rappeur Chris Brown et par la star de télé-réalité 
Kim Kardashian, la chanteuse sud-africaine Tyla marche dans les 
pas chaloupés de Rihanna et d’Aaliyah. Beauté sculpturale, voix 
R'n'B sublime évoquant le meilleur des prêtresses du genre 
échappées des années 2000, sonorités amapiano — cette musique 
sud-africaine voluptueuse et entêtante qui hybride jazz et deep 
house -—, l'artiste symbolise à merveille l'énergie vitale de son pays, 
l'Afrique du Sud. Ce n’est pas par hasard, Tyla veut représenter 
l'âme de son pays à l'étranger. Rencontre, à Paris, avec une étoile 
montante qui n'a pas fini de briller et d'inviter aux rapprochements 
lascifs sur les pistes de danse. 
Portraits Sofia Sanchez et Mauro Mongiello 
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Musique — Tyla 


Par Violaine Schütz, réalisation Edem Dossou 


Comme le succès phénoménal de Rihanna l’a 
démontré, on peut venir d’un lieu très éloigné du 
star-system américain et devenir l’une des plus 
grandes stars mondiales. Un exemple et une 
influence majeure pour la jeune chanteuse 
originaire de Johannesburg Tyla, 21 ans, qui a 
bien l'intention de s’en inspirer. C'est d’ailleurs 

elle qui a assuré cette année les premières parties 
de l’ex-petit ami de la star, Chris Brown. Depuis 
son premier single, Getting Late, sorti en 2019, 
cumulant plus de trois milliards d'écoutes en 
streaming, son scintillement s'étend de jour en jour. 
Entre un concert pour un défilé Dolce & Gabbana 
à Milan, une chanson, Overdue (2021), figurant 
dans la BO de la série Netflix Blood & Water, une 
signature sur une major (Epic Records) et une 
photo d'elle postée par Kim Kardashian sur son 
compte Instagram, Tyla est l’une des étoiles 
montantes de la pop. 

Il aura suffi d’une poignée de singles 
(Getting Late, Overdue, Been Thinking, To Last) 
et de quelques pas de danse chaloupés sur 
TikTok pour que tous les regards se braquent 
sur son beau visage et sur son timbre voluptueux. 
Pourtant, rien ne la prédestinait à un tel succès, 
comme elle nous l’explique lors d’une rencontre 
parisienne. ‘Je suis née et j'ai grandi à Johannesburg, 
dans une grande famille où nous étions 
cinq enfants. Mon père est comptable et ma mère 
ne travaille pas vraiment, mais a dû essayer 
tous les boulots du monde. Elle est très créative. 
Elle fabrique des bijoux, des bougies... Je suis 
très proche de mes frères et sœurs, nés à un an 
d'écart les uns des autres. Mes parents étaient 
très stricts, alors nous étions souvent enfermés 
à la maison, et donc bien forcés d'être les meilleurs 
amis du monde.” Lorsqu'elle nous parle de son 
enfance vibrante, on voit presque le tableau, plein 
de couleurs chatoyantes, de cris et de rires, 
se dessiner. “Avec ma fratrie, nous étions très 
bruyants, poursuit-elle. Nous avions le droit de 
sortir de temps en temps au magasin du coin 
avec nos cousins. Parfois, ma mère nous 
demandait aussi de l'aider à vendre d'anciens 
vêtements. Nous choisissions un coin de rue 
au hasard, placions une couverture sur le sol 
et haranguions les gens pour qu'ils nous les 
achètent. Nous allions aussi à l'endroit où 
s'arrêtent les taxis pour vendre des fat cakes, aussi 
appelés magwinya, des pâtisseries africaines. 
Nous étions vraiment les commerciaux de ma mère 
rires]. Nous n'étions pas riches, mais j'ai adoré 
mon enfance l” 

Enfant, Tyla écrivait des chansons pour la fête 
des Pères et la fête des Mères. Adolescente, elle 
chantait en “free-style” sur des instrumentations 
de morceaux connus trouvés sur YouTube, 
inventant des paroles sur des garçons qu'elle trouvait 
craquants. Croyant en sa bonne étoile, alors 


qu'elle est au lycée, elle ose un jour les poster 
sur Instagram, et envoyer des messages privés à 
des stars telles que Rihanna, Drake et DJ Khaled. 
Si aucune ne lui répond, c'est pourtant ainsi que 
celui qui est toujours son manager la remarque, 
alors le conte de fées commence. Tous les 
week-ends, la chanteuse enregistre de la musique 
en studio, accompagnée de sa meilleure amie 
avec laquelle elle s'amuse entre les prises. 

Si les parents de Tyla écoutaient 
beaucoup de musique à la maison, notamment 
Michael Jackson, ils n'étaient guère convaincus 
qu'une carrière d'artiste soit une bonne idée pour 
leur fille, craignant que, comme pour beaucoup 
de leurs proches, le rêve ne tourne court. Tyla 
songeait ainsi à étudier l'ingénierie minière 
avant que sa passion ne la rattrape. ‘J'ai toujours 
senti que j'étais faite pour être une artiste. 
Chanter et écrire des paroles de chansons étaient 
les seules choses qui m'intéressaient quand 
j'étais enfant. Ma première chanson parlait d'un 
garçon, mon crush à l'école. Il est toujours 
question d'un garçon... C'était vraiment pas 
terrible. Personne ne l'a jamais écoutée. J'ai 
même déchiré la page de mon journal intime 
pour que personne ne la trouve.” Danseuse 
hors pair sur scène et dans ses clips, Tyla est 
aussi une performeuse-née. “Devant ma famille 
ou mes camarades d'école, j'aimais déjà faire 
de petites performances. Et je m'inscrivais à 
tous les concours possibles à l'école. J'adorais 
être en face d’une caméra, faire des vidéos, 
prendre des photos.” 

Ses vidéos ultra sexy - cumulant des millions 
de vues — et sa voix soyeuse dans la lignée des 
grandes stars du R'n'B des années 2000, d’Aaliyah 
à Ciara, ne sont pas les seules explications à 
l'engouement suscité par Tyla. Son attachement 
à ses racines y est aussi pour beaucoup. Selon 
l'influent média Pitchfork, elle est la “princesse 
de l’amapiano”, un genre musical sud-africain 
hypnotique. L'artiste mélange en effet la pop et 
le R'n'B à l'amapiano. Elle a même inventé un nom 
pour définir sa musique : la “popiano”. L’amapiano 
est un style musical hybridant deep house, jazz, 
sonorités lounge et âme du gospel. Ses morceaux, 
créés via des logiciels peu onéreux de manière 
DIY, appartiennent à la rue, aux townships et aux 
clubs moites. Le mot vient d'un terme zoulou 
qui signifie “les pianos”, et son tempo suave et 
lent plonge les auditeurs dans une sorte de 
transe, invitant aux déhanchés chaloupés et aux 
rapprochements sur la piste de danse. Comme 
son cousin nigérian l’afrobeats, cette musique 
qualifiée de “post-apartheid”, née en 2012, 
enflamme désormais la planète. Si des artistes 
tels que Jorja Smith et Major Lazer en instillent 
des relents dans leurs chansons, l'amapiano raconte 
avant tout l’histoire de son pays d'origine. Il doit 


en effet beaucoup au kwaito, autre genre 
musical descendant de la house, qui a vu le jour à 
Soweto après l’apartheid, dans les années 90, quand 
Nelson Mandela est devenu le premier président 
noir élu démocratiquement d'Afrique du Sud. Le 
kwaiïito est la bande-son d’un peuple. Une musique 
qui traduit une nouvelle liberté d'expression et une 
nouvelle énergie. “L’'amapiano est un genre qui 
est vraiment propre à l'Afrique du Sud, explique Tyla. 
lci, on écoute beaucoup de house, de jazz, de 
kwaito, et l'amapiano découle de ces genres. On 
reconnaît l'amapiano grâce à ses lignes de 
basse percussives très puissantes et aux ‘log 
drums’, des tambours en bois au son chaud 
reproduits ‘électroniquement’ via des logiciels. 
Ce sont des sonorités que tout le monde aime 
dans mon pays, qu'on entend partout : dans la 
rue, les magasins, les transports en commun. 
Mais les maîtres du jeu sont les DJ, tels que DJ 
Maphorisa, qui produisent et passent la musique 
en club. Tous les artistes amapiano, comme la 
chanteuse Sha Sha ou le rappeur Nasty C, forment 
une grande famille. On se connaît tous et on 
joue dans les mêmes clubs.” La hype mondiale 
autour de l’amapiano, qui s’est infiltré dans les 
clubs pointus parisiens depuis le Covid, ne déplaît 
nullement à Tyla. ‘Je suis contente que le genre 
voyage aujourd'hui et rencontre du succès ailleurs, 
car nous connaissons cette musique et dansons 
dessus depuis plusieurs années. Tant que les 


“Comme je suis très fière 
de là d’où je viens 
et de ma culture sud-africaine, 
j'ai envie de la représenter 
dans le monde entier.” 
Tyla 


artistes qui ne viennent pas d'Afrique du Sud et 
qui se l’'accaparent savent d'où ça vient, ça me va.” 

L'artiste insiste aussi sur sa fierté à 
représenter les sonorités sud-africaines à l'étranger. 
“Comme je suis très fière de là d’où je viens et 
de ma culture, j'ai envie de la représenter dans le 
monde entier. J'ai grandi en écoutant de la 
pop et du R'n'B. Je suis fan d'Aaliyah, de Rihanna, 
de Beyoncé, de Boyz Il Men, de Brian McKnight, 
et cela m'influence. Maïs je voulais ajouter ma 
‘touche africaine’ et incorporer des sonorités 
amapiano et afrobeats dans mes mélodies.” Dans 
ses clips, Tyla tient également à rendre 
hommage à son background. ‘J'ai voulu tourner 
la vidéo de ma chanson Been Thinking dans mon 
pays pour que l'on retrouve les authentiques 
mouvements de danse d'ici. Parce que les 
personnes qui ne viennent pas d'Afrique du Sud 
peuvent apprendre ces mouvements, mais 
la vibration sera différente.” 

Grâce à ses tubes, Tyla a déjà réalisé 
beaucoup de ses rêves, même si elle fantasme 
un duo avec la star de R'n'B Doja Cat. Elle a 
rencontré les chanteuses en vue Tems, H.E.R. et 
SZA, et a pu voyager en dehors de son pays. 
Face à nous, des étoiles plein les yeux, elle n’en 
revient pas de se trouver à Paris. Il faudra 
pourtant qu'elle s’y habitue, car l'étoile montante, 
qui prépare son premier album, est loin d’avoir 
fini de briller. 


Musique 


RINA SAWAYAMA, 
LA NOUVELLE PRETRESSE 
DE LA POP 


Auteure-compositrice- 
interprète, mais aussi actrice, 
cette jeune artiste nippo- 
britannique est déjà une figure 
emblématique de notre 
époque. Diplômée en sciences 
politiques, affichant 
ouvertement sa bisexualité et 
sa pansexualité, elle a 
notamment collaboré avec 
Elton John et Lady Gaga, 

et utilise sa musique pour faire 
passer des messages sur le 
droit d'aimer qui l’on veut ou pour 
lutter contre les préjugés 
racistes. Après deux albums, 
elle est à l'affiche du film 
d'action John Wick - Chapitre 4 
avec Keanu Reeves, où elle 
enchaine les cascades avec 
une grâce inégalable. 


Musique - Rina Sawayama 


Propos recueillis par Violaine Schütz 


On se souvient avec émotion de la première fois où l’on a croisé le visage 
magnétique de Rina Sawayama. C'était en 2016, dans un projet photographique 
de l'artiste visuelle taïwanaise John Yuyi, qui questionnait les canons de beauté 
asiatiques. Des chiffres, des mots et des symboles marquaient le visage de la jeune 
femme aux cheveux orange, au sein de clichés aussi séduisants qu'inquiétants. 
Avec cette esthétique cyborg, elle se dressait contre les idéaux de beauté féminine 
véhiculés par la culture anime et kawaï transformant les femmes en objets, et 
contre la pression des réseaux sociaux. Tout le charisme de Rina Sawayama, décrite 
par Lady Gaga comme “une visionnaire de la pop expérimentale qui refuse de 
respecter les règles”, était déjà là : l'engagement, l’anticonformisme et une beauté 
aussi étrange que pénétrante.. Depuis, l'artiste nippo-britannique de 32 ans 
s'est imposée parmi les sensations pop les plus intéressantes du moment, complexe, 
ultra moderne et fascinante. Avant cela, elle a étudié la politique, la psychologie et 
la sociologie à l'université de Cambridge - d'où elle est sortie diplômée en 
sciences politiques - tout en multipliant les aventures dans la mode. Née à Niigata 
au Japon, la jeune femme a ainsi posé pour Versus vs Versace, défilé pour 
Balmain et fréquente aujourd’hui les premiers rangs des Fashion Weeks (Chanel, 
Schiaparelli et Balenciaga) vêtues des tenues les plus pointues. Ses premiers 
pas dans la musique remontent à une dizaine d'années. 

Après avoir chanté dans un groupe de hip-hop (Lazy Lion), elle se fait 
repérer en 2020 avec un premier album très réussi et aventureux, Sawayama, qui 
mélange les genres (pop, nu metal, R'n'B, dance) et aborde des sujets importants. 
Sur l’un de ses singles, STFUI, l'artiste dénonce notamment les agressions subies 
en raison de ses origines. N'ayant de cesse de faire bouger les lignes, elle séduit 
par son audace des artistes aussi influents qu'’Elton John, Charli XCX et Lady Gaga 
avec qui elle collabore. Il y a trois ans, Rina Sawayama expliquait sur Twitter 
ne pas être éligible pour figurer sur les listes du Mercury Prize et des Brit Awards, 
car elle ne possède pas la nationalité britannique. Suite à son post, le hashtag 
#SawayamalsBritish fait son apparition sur le réseau social, et l'association British 
Phonographic Industry (BPI) décide de modifier ses règles pour que tous les 
artistes vivant au Royaume-Uni depuis cinq ans soient éligibles à ces prestigieuses 
récompenses. Avec son second album, Hold the Girl, sorti en septembre 2022, 
Rina Sawayama a continué à inspirer et à changer le monde. Dans le clip de l’un 
des singles de cet opus, This Hell, on voit l'artiste qui se définit comme pansexuelle 
et bisexuelle, épouser à la fois un homme et une femme. Libre et fière, la Nippo- 
Britannique, qui a rempli L’'Olympia en février dernier, est à l'affiche de John 
Wick - Chapitre 4, aux côtés de Keanu Reeves. Elle y joue Akira, une concierge d'hôtel 
qui prend les armes et enchaîne les cascades avec une grâce innée. Rencontre à 
Paris avec une artiste sensible, qui aura bientôt le monde à ses pieds. 


NUMÉRO : Sur la pochette de votre deuxième album, Hold the Girl, vous portez 
une tenue délirante qui évoque les looks de David Bowie par Kansai Yamamoto... 
RINA SAWAYAMA : Je le prends comme un compliment. C'est une image 

prise par Thurstan Redding, un photographe français que j'adore et avec qui je 
suis allée à l’université en Angleterre. Cette pochette représente une forme 
d'isolement et de gestation. On dirait que je vais accoucher de quelque chose, 
avec cette forme ronde située dans le bas de mon corps. C'est comme si 
quelque chose vivait à l’intérieur de moi et que ça devait sortir. Ce n’est pas une 
métaphore du fait d'être enceinte, cette image renvoie plutôt à l'idée d'accoucher 
de beaucoup de choses personnelles avec cet album. Le titre Ho/d the Girl, 

dont j'ai eu l’idée lors d’une séance de thérapie, fait référence à mes tentatives 
pour comprendre la personne que j'ai été plus jeune, notamment enfant. 

C'est un album qui parle de se défaire de ses traumas. 


Votre single Catch Me In the Air est dédié à votre mère et rend hommage à son 
courage... Comment est né ce morceau ? 
Je lis beaucoup et mes idées naissent souvent de livres. Catch Me in the Aïr vient 


d’une phrase que j'ai lue dans un ouvrage, et dont j'ai changé un mot pour 
rendre l’expression plus intéressante. Quand je lis ou quand je regarde quelque 
chose (un film par exemple), et qu'une phrase résonne en moi, je la note dans 

mon téléphone. Et souvent mes morceaux démarrent ainsi. J'essaie de raconter 
des histoires qui n'ont pas été racontées avant. On parle souvent des histoires 
d'amour romantiques, mais moins des histoires d'amour que l’on vit avec sa famille 
et ses amis. Ce sont des choses sur lesquelles j'ai envie d'écrire. Sur ce 
morceau, j'ai écrit à partir de la perspective de ma mère. J'ai grandi avec une mère 
célibataire. Mes parents ont divorcé quand j'étais adolescente et c'est elle qui 
m'a élevée. Être élevée par une mère célibataire et être enfant unique peut s'avérer 
très intense. On voit souvent nos parents comme s'ils étaient avant tout nos 
géniteurs, sans prendre conscience que des personnes se cachent derrière. On 
les perçoit comme une entité : les parents, et non comme des êtres humains 
avec leurs doutes et leurs faiblesses. Alors que je grandissais, ma mère grandissait 
aussi en tant qu’adulte en s’occupant de moi. Ce que je ne comprenais alors pas. 
Les parents aussi grandissent, s'élèvent, face aux problèmes qui se posent à eux 
quand ils élèvent un enfant. Ce titre parle aussi du fait de devenir son propre 
parent, d'être bienveillant envers soi-même. 


Dans le clip accompagnant votre tube This Hell, vous épousez à la fois un 
homme et une femme. Et le titre fait référence aux propos de certains conservateurs 
qui voudraient que les personnes queer, dont vous faites partie, aillent 

brûler en enfer... 

En fait, au départ, ce morceau disait : “Happiness is better with you”, mais je 
n'arrivais pas à vraiment me connecter à cette phrase. Puis j'ai pensé à mes amis 
queer qui ont un background chrétien et à qui on disait qu'ils iraient en enfer, 

qui ont été virés de leurs maisons, de leurs communautés. Ça arrive notamment 
beaucoup aux États-Unis où le milieu conservateur et religieux est très 

présent et agressif. Je voulais écrire sur ça, du coup le refrain est devenu : “This 
hell is better with you.” Ensuite, j'ai lu un commentaire d'une personne qui me 
disait : “This Hell me fait danser et pleurer en même temps.” Ça m'a touchée, car 
c'est exactement l’idée que j'avais en tête. 


Sur l’un de vos morceaux intitulé Frankenstein, vous chantez : “| don't wanna be 
a monster anymore.” (‘Je ne veux plus être un monstre à présent.”) Est-ce une 
manière de dire que tous les artistes sont des freaks ? 

J'ai gommé le côté horrifique de l’histoire de Frankenstein. Très prosaïquement, 
ce morceau tourne autour de l’idée de quelqu'un qui me remet d’aplomb alors que 
je suis brisée. Je suis en morceaux, avant d'être recomposée par une personne qui 
réassemble les parties. C'est une expérience très humaine et réaliste, de reconstruction, 
de création d’un nouveau moi. C'est pour ça que je chante : ‘Je ne veux plus 

être un monstre.” En même temps, c’est assez toxique de dépendre de quelqu'un 
pour se sentir bien, donc, dans le fond, ce texte est un peu triste. 


Vous puisez vos influences dans de nombreux genres comme la pop, 

le punk, l’électro, la country, le metal ou le grunge. Comment définissez-vous 
votre musique ? 

Selon moi, ça reste de la pop. J'avais deux buts sur mon second album : 

écrire des morceaux représentant ce que je ressens et expérimenter avec les genres 
musicaux tout en restant dans un cadre pop. En tant que songwriteuse, je veux 
écrire des chansons toujours plus accrocheuses qui pourraient se connecter avec 
un grand nombre de personnes qui les chanteraient en chœur. Mais, en termes 
d'écriture, j'ai évolué sur ce disque par rapport à mon premier album. Je prends 
les histoires à raconter et les mélodies très au sérieux, en revanche, je m'amuse 
avec les concepts de genres musicaux. Je passe beaucoup de temps à produire 
et à combiner des sons de la manière la plus fun possible tout en essayant de 
créer des sonorités nouvelles. 


Musique - Rina Sawayama 


Sur certaines de vos chansons, on sent des influences country évoquant 
Shania Twain et Dolly Parton. Comment une artiste née au Japon et vivant en 
Angleterre se met-elle à rêver de Nashville et de santiags ? 

Je me suis mise à me passionner pour la country pendant les confinements, 

en 2020, période pendant laquelle j'ai ressenti beaucoup d'anxiété. Comme j'étais 
bloquée à la maison, en Angleterre, je ne pouvais pas voyager, et écouter 

de la country me permettait de m'évader. J'écoutais des chansons à guitares, et 
je pouvais voir défiler des paysages. Je suis quelqu'un de très visuel. Pour la 
musique de Catch Me In the Air, inspirée par le groupe irlandais The Corrs, j'avais 
envoyé une photo du littoral irlandais au producteur Stuart Price pour lui signifier 
ce que j'avais en tête. Pour la country américaine, tout est parti de la découverte 
de la chanteuse et guitariste Kacey Musgraves, quand elle a remporté plusieurs 
Grammy Awards. Je la trouve géniale, tout comme Dolly Parton, dont j'ai adoré la 
BO pour le film Dumplin’' (2018) sur Netflix. La country est un style musical qui 
paraît simple, mais ce n’est pas si facile à faire, c'est très raffiné. Ce n’est pas qu'un 
son. Le songwriting, le storytelling et l'imaginaire attaché à cette musique sont 
très puissants. J'aime le fait que la country soit aussi honnête, authentique et reliée 
à l’idée de confort d’une maison autant qu’au sentiment d'évasion. 


Vous avez été mannequin, signée notamment chez Elite, avant de percer dans 
la musique. Quel souvenir en gardez-vous ? 

J'ai commencé à être mannequin pour me faire un peu d'argent, et j'économisais 
pour financer ma musique. En fait, tout l’argent de mes jobs allait dans la musique. 
Ça m'a donné l’occasion de voir le véritable “ventre” de la mode. Car, pour moi, 
les shootings sont le cœur de la mode. J'ai appris la dynamique des éditos, compris 
ce que chaque personne faisait lors d'une séance photo, et cela m'a rendue très 
patiente car il faut attendre des heures entre les prises. Et la patience est quelque 
chose qui m'a beaucoup servi dans ma carrière artistique. Tout ne s’est pas 

fait en un jour, ça a été un long processus avant de sortir mon premier album. 
Récemment, j'ai assisté à mes premiers shows haute couture, et j'ai trouvé 

ça incroyable. La mode est une industrie très créative. Tout bouge très vite et 
j'aime voir les nouvelles idées et directions prises par les designers chaque 
saison, surtout pour la couture. 


Vous avez travaillé avec Elton John, Lady Gaga, Charli XCX ou encore la 
chanteuse et drag-queen brésilienne Pabllo Vittar. Comment choisissez-vous 
vos collaborations ? 

Ce sont des artistes que j’admire mais aussi de bonnes personnes. 

Je ne sépare pas le pro du personnel. Charli est quelqu'un de super. Elle est très 
généreuse. Elle m'a laissé beaucoup de place sur son morceau, Beg For You. 

On s’envoie beaucoup de textos, mais on n’a pas encore eu le temps de dîner et 
de faire la fête ensemble. Il faut qu’on remédie à ça. Je n'ai entendu que de 
bonnes choses sur Lady Gaga et Elton, et Pabllo est un ange. Dans le futur, j'adorerais 
travailler avec Dolly Parton, Kacey Musgraves et Metallica, que j'ai eu la chance 
de reprendre pour leur projet The Metallica Blacklist, sorti en 2021. 


Vous êtes à l'affiche de John Wick - Chapitre 4, aux côtés de Keanu Reeves. 
Comment s’est passé le tournage ? Keanu Reeves est-il aussi adorable qu'on le dit ? 
C'était incroyable. Je me bats dans le film et je me suis entraînée à faire des 
cascades. C'était une expérience folle. En fait, auparavant j'avais déjà auditionné 
pour des films, et j'ai un agent de cinéma. Mais ça n'avait rien donné. Là, c'est 
carrément l’équipe du film qui a vu mes vidéos (notamment l’une d'elles, 

Bad Friend, où je me bats) et qui a adoré. Ils m'ont appelée et m'ont proposé de 
venir à Berlin pour tourner des scènes. Quant à Keanu Reeves, c'est un amour. 

Il est très doux, décontracté, cool et il a les pieds sur terre. Il n’a pas d’ego. C'est 
quelqu'un de vrai et d’humain. Les rumeurs positives à son sujet sont donc tout 
sauf mensongères. 


Thurstan Redding 


BENJAMIN MILLEPIED 
ADAPTE CARMEN 


Cinéma - Benjamin Millepied 


Chorégraphe star, ancien directeur de la 
danse de l'Opéra de Paris, Benjamin 
Millepied est de nouveau sous les feux de 
la rampe dans un nouveau rôle, celui de 
cinéaste. Alors que son premier film 
s'apprête à investir les écrans français, 
Numéro a rencontré ce grand artiste 
visionnaire. 


Propos recueillis par Olivier Joyard, portrait Matthias Vriens 


Artiste surdoué, Benjamin Millepied a été 
nommé danseur étoile du New York City Ballet 
en 2001, à l’âge de 24 ans. Le public français a 
appris à le connaître quand le natif de Bordeaux 
a été nommé directeur de la danse à l'Opéra 
de Paris, une institution qu'il a voulu faire entrer 
dans la modernité lors de son passage entre 
2014 et 2016. Il vivait alors à Los Angeles et 
avait déjà commencé une carrière de chorégraphe. 
À ces talents s'ajoute cette année celui de 
réalisateur de cinéma : son premier film, une 
adaptation de Carmen, arrive sur les écrans 
français. L'occasion de discuter avec l'intéressé 
de ses nouveaux désirs, où l'esprit de la danse peut 
partout se glisser, y compris sur grand écran. 


NUMÉRO : L'image d’une personnalité 
hyperactive vous colle à la peau. Par quoi 
êtes-vous occupé en ce moment ? 
BENJAMIN MILLEPIED : J'ai déménagé à 
Paris, où je vis désormais. Je prépare le Paris 
Dance Project avec mon associée, Solenne 

du Haÿs. C'est un grand projet d'éducation pour 
les jeunes en difficulté, avec une académie 
chorégraphique. Je me concentre sur l’Île-de- 
France, pour y promouvoir la danse et en 

faire un outil qui donne de la confiance en soi et 
du bien-être à ces jeunes, presque comme 
une thérapie. J'ai commencé avec les Apprentis 
d'Auteuil la semaine dernière, à Meudon, 

et nous allons aussi travailler avec Espérance 
Banlieues. Cela me tient beaucoup à cœur. 


En même temps, je suis artiste résident à la 
Philharmonie de Paris. J’y prépare un spectacle 
avec sept jeunes chorégraphes, sept plasticiens 
et sept musiciens, qui ensuite circulera. 

En parallèle, je m'occupe de la curation du 
L.A. Dance Project, que j'ai créé il y a 

douze ans maintenant en Californie. Je lance à 
Paris des projets à long terme, qui pourront 
être déclinés ailleurs avec d’autres artistes, mais 
c'est magique pour moi de le faire dans la 
capitale française. 


Pourquoi avez-vous décidé de revenir à Paris, 
sept ans après avoir quitté l'Opéra ? 

Ce recentrement est un choix personnel. 

J’ai habité dix ans à Los Angeles. J'y ai créé une 
troupe, dans un beau lieu, qui a façonné une 
communauté de jeunes gens amoureux de la danse. 
C'est magnifique et cela va continuer, mais 

la ville n’était pas à la hauteur de mes ambitions 
en termes d'espace et d'expansion. Aux États- 
Unis, la question de la culture est compliquée du 
point de vue financier, et j'y ai aussi ressenti 

un certain isolement. La ville de L.A. est faite pour 
que vous restiez dans votre voiture ou votre 
maison, pas du tout pour que les gens se 
rencontrent. Durant le Covid, j'ai eu l’occasion 
de passer un an en Australie, où j'ai tourné mon 
film Carmen. La qualité de vie y était formidable. 
Puis je suis revenu à Los Angeles, contraint de 
faire trois heures de voiture par jour pour emmener 
et ramener mes enfants — dont je m'occupe 
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beaucoup -— en fonction de leurs activités. 
Quotidiennement au volant, à me nourrir des 
programmes de nuit de France Culture, 

je me suis dit : ‘J'ai 44 ans, et je n'ai pas envie 
de passer les dix prochaines années de ma 

vie de cette manière...” Pendant cette période, 
je me suis rapproché de Doug Aïtken, un artiste 
que j'aime beaucoup, avec qui j'ai échangé sur de 
nombreux sujets. Un jour, il m'a fait remarquer : 
“C'est merveilleux d'avoir des conversations 
comme ça, dans cette terre désolée.” Que moi 
je le pense, c'était une chose, mais que lui, 

un artiste californien qui a passé sa vie là-bas, 
le formule aussi spontanément, cela voulait 
dire beaucoup. Alors qu'on pouvait s’imaginer 
qu'il vivait entouré d’une vaste communauté, en 
fait, pas du tout. Il se sentait seul. Là, j'ai 
compris que je n'avais pas envie de cela pour 
mes enfants. 


L'Amérique vous a lassé ? 

Il y a une chose qui me dérange beaucoup, 
c'est le mensonge dans lequel on vit aux États- 
Unis. Même à New York, je ressens très 
fortement ce mensonge capitaliste où il y a un 
tel écart entre les paroles et les actes, notamment 
au sujet des inégalités et de l’environnement. 
Les gens vivent tellement aveuglément. Cela a 
été très difficile de revenir à Los Angeles 

après le Covid. J'ai été obligé de côtoyer des 
gens qui allaient soutenir mes projets, mais 

je me sentais vraiment en décalage et j'avais envie 
de partir. Paris est fantastique, tout ce que 
j'espérais. Les gens sont engagés socialement. 
Je rencontre tous les jours des personnes 
hyper intéressantes et j'apprends des choses. 
Il y a un public, une envie de culture, dans une 
période où on en a vraiment besoin. Aux États- 
Unis, et même à New York, je ressens au contraire 
cette course aveugle vers la fin du monde. 

J'ai besoin d’une communauté qui a les yeux 
ouverts, et d’une ville où l’on peut marcher. 


Votre film Carmen, inspiré de l’opéra de 
Georges Bizet, a été tourné en Australie alors 
que l’histoire se déroule au Texas et à 

Los Angeles. Pour quelle raison ? 

Nous n'avions pas le budget pour réaliser le 
film dans les lieux décrits par le scénario. Il a été 
question que je tourne au Mexique, mais 

le Covid est arrivé et j'ai accompagné Natalie 
[Natalie Portman, sa femme] sur un tournage 

en Australie. Je me suis vite rendu compte que 
je pouvais réaliser le film là-bas, dans de 
meilleures conditions et avec une équipe 
incroyable. Je pouvais même appuyer le côté 
fiévreux de la mise en scène. 


À quand remonte votre passion pour l’image ? 
Le désir de regarder avec curiosité a toujours 
été un instinct chez moi. À 17 ans, j'ai pris l'appareil 
photo de mon grand-père, un Rolleiflex qui faisait 
de très belles images. Je n’en ai d’ailleurs 


jamais acheté d'autre. Comme j'ai beaucoup 
voyagé aux États-Unis, je me suis imprégné de 
leur tradition photographique. Lorsque j'ai 
commencé à faire des courts-métrages ou des 
films sur des spectacles de danse, j'ai 
poursuivi dans cette voie. Le cinéma a toujours 
fait partie de moi, j'ai même grandi avec. 

Je me souviens de deux films en particulier que 
ma mère m'a emmené voir quand j'avais 6 ou 

7 ans : Le Salon de musique de l’Indien Satyaiit 
Ray et On achève bien les chevaux de Sydney 
Pollack. Pas du tout pour mon âge! Mais ils m'ont 
marqué. Après, j'ai vu les westerns de John 
Ford avec John Wayne. Et les comédies musicales. 
Jeune adulte, je suis arrivé à New York et 

j'ai découvert les frères Coen, mais aussi des 
classiques de Robert Bresson ou de Hitchcock, 
grâce à deux amis passionnés proches de 
Jerome Robbins [mentor de Benjamin Millepied 
et figure marquante de l’histoire de la danse]. 
Dans ma vie, il y a toujours eu le cinéma, la photo 
et la chorégraphie. À mon sens, la chorégraphie 
est aussi de la mise en scène, mais sans 

la possibilité de diriger l'œil du spectateur. C'est 
ce qui est libérateur au cinéma : pouvoir choisir 
où va aller l'œil du spectateur. 


Votre premier film, Carmen, vient donc de 
loin. 

Oui, je raconte une histoire qui était vraiment 
au fond de moi. Dans mon travail de chorégraphe, 
j'ai toujours choisi des sujets et des partitions 
qui touchent à un moment précis de ma vie, que 
j'ai exprimés de manière très libre et abstraite. 
J'ai vécu Carmen comme un apprentissage. 
L'écriture a été difficile, car je voulais un film sombre, 
avec peu de dialogues. Or, quand on parle 

de comédie musicale dans le cinéma américain, 
les attentes sont assez précises et ne vont pas 
forcément dans ce sens. C'était un processus 
compliqué, mais qui m'a tout appris. 


La danse y tient un rôle majeur : plusieurs 
séquences chorégraphiées viennent scander 
l’histoire d'amour. 

À travers ce film, je parle de mon rapport à 

la danse. Le personnage de Carmen a appris le 
flamenco avec sa mère, mais elle vit dans une 
période contemporaine où toutes les influences 
sont possibles. La musique tient également 
une place importante. Composée par Nicholas 
Britell, elle m'a guidé et m'a aidé à faire de 
Carmen un drame avec de la musique et de la 
danse plutôt qu’une comédie musicale 
classique. Je tenais à une approche réaliste. 
Quand l’ancien marine joué par Paul Mescal se 
met à bouger, ses gestes éclairent son 
intériorité d’ancien soldat traumatisé. Certaines 
formes de danse sont capables de représenter 
une sorte de violence sans artifice. C'est ce qui 
m'a intéressé, et que je vais pousser dans la 
suite de mon travail. Je ne veux pas proposer 
ce qui a déjà été fait mille fois. Je vois le 


mouvement partout. Pour moi, la danse 
existe même dans une foule qui marche. J'aimerais 
proposer cette vision moderne. 


Vous allez continuer à tourner des films ? 

Je suis déjà en train de terminer l'écriture d’un 
deuxième long-métrage avec la scénariste 

et réalisatrice Léa Mysius. L'action se déroule à 
Paris. || y aura un rapport fort à la musique, 
comme dans Carmen, mais très peu de danse. 
En revanche, les corps vont s'exprimer avec de 
la tension, de la folie, du désir. 


Pour vous, l’idée de la danse et de la 
chorégraphie passe-t-elle aujourd’hui par la 
mise en scène de cinéma ? 

Avec un film d'auteur, j'ai le sentiment d'aller 
plus profondément dans une approche intellectuelle 
et personnelle. || y a quelque chose de puissant 
dans la liberté de créer un ballet avec des 
danseurs, mais à travers le cinéma, je vais encore 
plus loin. Le plaisir de placer une caméra et 
d'éclairer une scène est incroyable, comme le 
fait de rassembler une équipe autour d’un 
projet et d'une vision. 


Êtes-vous en train de vivre une deuxième 
carrière, ou bien voyez-vous votre vie artistique 
comme un seul bloc cohérent ? 

Je vois vraiment ma vie artistique comme 

un seul bloc. Pour moi, ces modes d'expression 
se ressemblent et se complètent. Bien sûr, 
cela implique des choix. Je vais moins 
chorégraphier, peut-être un ou deux grands projets 
par an. Mais cela me va. Je me lance dans la 
création seulement quand j'en ai besoin. 


“Aux États-Unis, 

et même à New York, je ressens 
cette course aveugle vers 

la fin du monde. J'ai besoin d’une 
communauté qui a les yeux 


ouverts.” 


En ce moment, une vraie passion se dessine 
pour le cinéma. 


Dans votre vie, la danse reste centrale ? 
Totalement. Même pour le prochain film, je voudrais 
trouver des acteurs avec une vraie physicalité, pour 
travailler avec eux la posture et le mouvement. 
Quand on regarde les maîtres de la mise en scène 
comme Elia Kazan, Akira Kurosawa ou Robert 
Bresson, ils filmaient avant tout des corps 
expressifs. Ils savaient déplacer une caméra et 
laisser les corps s'exprimer, bien au-delà d’une 
performance que l'on filmerait en cadrant des 
épaules jusqu'au visage. Cela se perd aujourd’hui. 
On se laisse souvent piéger par une forme de 
virtuosité, une notion avec laquelle je ne suis 
pas d'accord. C'est comme en danse : on n'est 
pas là pour montrer ce qu'on sait faire, on est 
là pour faire ce qui est juste. Le spectateur doit 
oublier la virtuosité et toucher à la beauté. 
Même s’il n’y aura pas de danse dans le prochain 
film, il y aura donc de la chorégraphie. 


À quoi ressembleront les prochains mois, 
au-delà de la sortie de Carmen ? 

Il se pourrait que je tourne mon deuxième film 

à l’automne, car nous avons déjà une première 
version du scénario très solide. Je vais me 
consacrer également au Paris Dance Project. 
Et puis je remonte sur scène en juillet au 
Théâtre des Champs-Élysées. J'en avais très 
envie une dernière fois. Il s’agit d’un solo, 

une création en compagnie du pianiste Alexandre 
Tharaud. Je n'ai pas beaucoup dansé ces 
dernières années, c'est un défi [rires]. Mais c'est 
aussi et surtout pour prendre du plaisir. 


Carmen. En salle le 14 juin. 


Profil 


FLEUR 
GEFFRIER 


Amie de la maison Bulgari, Fleur Geffrier connaît aujourd’hui le 

succès en tant qu’'héroïne de la série Les Gouttes de Dieu, inspirée 

d'un manga. Soudainement propulsée sur le devant de la scène, 

la jeune comédienne éblouit par la justesse et la profondeur de 

son jeu dans ce rôle qui semble taillé sur mesure pour elle. 
Portraits P.A Hüe de Fontenay 
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Robe, PRADA. Boucle d'oreille 
haute joaillerie “Serpenti” en or 
blanc, émeraudes et diamants, 
BULGARI. 


À gauche : collier haute joaillerie 
“Serpenti” en or blanc, émeraudes et 
diamants, BULGARI. À droite : veste 
et pantalon, SAINT LAURENT PAR 
ANTHONY VACCARELLO. Collier 
haute joaillerie “Serpenti” en or rose, 
nacre et diamants, BULGARI. 


Profil — Fleur Geffrier 


Par Olivier Joyard, réalisation Rebecca Bleynie 


Dans la série Les Gouttes de Dieu, adaptée du 
célèbre manga éponyme, Fleur Geffrier interprète 
Camille, une Française dont le père vient de 
mourir. Sans contact avec lui depuis des années, 
elle se retrouve mise au défi par ses dernières 
volontés. L'homme qui l’a élevée possédait en 
effet une prestigieuse collection de vin conservée 
au Japon, et bien qu'elle ne boive pas d’alcoo!, 
la condition fixée pour que la cave lui soit léguée 
est qu'elle reconnaisse une bouteille, à l’aveugle. 
Face à elle, un concurrent redoutable, spécialisé 
dans le vin, pourrait aussi remporter l'héritage. 
D'un seul coup, la vie de Camille change, 
entièrement tendue vers cet objectif qui la bouleverse. 
C'est avec ces images en tête que nous 
rencontrons Fleur Geffrier. Sa vie, à elle aussi, 
a changé. || y a quelques mois encore, la 
trentenaire restait peu identifiée. Au cinéma, elle 
comptait notamment une apparition dans le 
très beau Elle de Paul Verhoeven. À la télévision, 
elle a tenu un rôle au long cours dans la série 

de sous-marin allemande Das Boot et semblait 
également abonnée aux fictions françaises. 

Mais depuis ce printemps, la focale s’est 
élargie et le monde entier connaît potentiellement 
son visage émouvant. Pourquoi n’entrer dans 
la lumière que maintenant, alors qu'elle est 
comédienne depuis plus d’une décennie ? 

Elle en rit. ‘Je ne comprends pas pourquoi cela 
arrive aujourd'hui plutôt qu'avant! Mais je pense 
être aujourd'hui une autre actrice qu'il y a cinq ans. 
J'ai évolué, pris de l'assurance. Je me sens 
légitime, à l'aise sur un plateau, à ma place. Quand 
on a la détente et la disponibilité, on peut 
attirer les regards, même si on n’a pas toujours 
l'impression que c'est contrôlable. J'ai aussi 
eu la chance d'être au bon endroit au bon moment. 
Et j'ai travaillé.” 

Le sourire radieux de Fleur Geffrier dit sa 
joie et même son soulagement d'être enfin à 
cette place. Elle raconte ses “moments de 
doute” et la vie d’une actrice quand le succès 
tarde. “Il ne faut pas lâcher. Ce sont des 
courts-métrages en pagaille pas payés, des 
répétitions jusqu'à minuit pas payées, on 
bosse, on bosse... Si je devais donner un conseil 
aux jeunes acteurs, ce serait d'avoir confiance 
en leurs rêves, et d'être portés par un désir très 
puissant, car c'est très difficile.” À l'époque 
du Covid, la comédienne n'a pas joué pendant 
un an et demi. “Cela fait partie du métier et 
c'est aussi la réalité de la vie. Mais cette fois, j'ai 
failli me dire qu'il fallait que je trouve un autre 
travail.” Puis la roue a fini par tourner, quelques 
tournages se sont profilés et le doute s’est 
rangé dans une zone moins accessible de sa 
psyché. L'aventure des Gouttes de Dieu est 
venue couronner ce moment, avec tout l’irrationnel 
qu'une série de cette ampleur convoque. 


Créée par le Français Quoc Dang Tran, il s'agit 
d’une production internationale entre Japon, France 
et États-Unis. Autant dire une sorte d'usine à 
gaz géante quand il faut prendre des décisions 
de casting et choisir une héroïne. Fleur Geffrier 
a été élue parmi une multitude de candidates. 
“Le casting a été assez massif, c'est vrai, mais 

je suis arrivée à la fin. J'ai auditionné via Zoom 
car je tournais à Biarritz, puis j'ai rencontré le 
réalisateur à Paris quatre jours plus tard. Le 
lendemain, il me rappelait pour m'annoncer 

la bonne nouvelle.” Bienvenue dans l’un de ces 
métiers où tout peut changer en quelques 
jours. Dans ce cas, mieux vaut s’y être préparé, 
peut-être une vie entière. C'est le cas de 
Fleur Geffrier. 

“J'ai eu envie très tôt”, confirme-t-elle. 
Sauf que rien ne lui a été donné. Elle raconte 
une enfance à la campagne dans le Tarn, où 
elle n’était pas une petite fille populaire à l’école. 
Mal à l'aise dans les interactions sociales, elle 
se réfugie dans les mots et les histoires des autres. 
‘Ve n'étais pas en odeur de sainteté avec tout 
le monde, c'était compliqué, j'avais un peu du 
mal à m'adapter, à m'intégrer. Quand j'ai joué 
pour la première fois, incarner un personnage 
m'a fait du bien. Je n'étais plus moi et c'était 
libérateur. Tout à coup, j'y allais à fond. J'avais 
9 ou 10 ans.” Durant les années collège, cours 
de théâtre et pièces amateurs confirment son 
envie. “À 12 ans, je me rappelle avoir lu une 
interview d'’Audrey Tautou, où elle expliquait qu'elle 
avait suivi la classe libre du Cours Florent. 
C'est devenu mon rêve.” 

Fleur Geffrier arrive pourtant jusqu’au bac 
sans savoir si elle continuera dans cette voie, 
hésitant jusqu'au dernier moment à suivre un 
cursus de biologie. Mais un ami lui parle d’une 
fac de théâtre. À Nice, puis à Vitry-sur-Seine, 
le processus est enclenché, de manière peu banale 
puisqu'il est question non seulement d'apprendre 
le jeu, mais aussi les grands textes. Elle en ressent 
encore les effets aujourd’hui. ‘Je connais bien 
le théâtre, j'adore toujours y aller et en lire. J'ai 
même monté des pièces classiques en tant que 
metteuse en scène durant mes années de 
formation.” Quinze ans après avoir rêvé de suivre 
les pas d’Audrey Tautou, la Tarnaise passe avec 
succès le concours de la classe libre du Cours 
Florent. Nous sommes en 2013, elle a 27 ans. 
Un âge singulier pour entrer dans cette institution 
très réputée de l’acting à la française. ‘J'étais la 
plus vieille, maïs j'étais déterminée depuis plusieurs 
années à tout donner pour devenir comédienne. 
Quand on m'a dit oui, cela m'a libérée de beaucoup 
de carcans et de chaînes qui me retenaient.” 

Quasi trentenaire, elle apprend à dompter 
une caméra et se sent, selon ses propres termes, 
“plus proche” d'elle-même. Elle devient finalement 


actrice à un âge où beaucoup se sont déjà 
épuisés. || n’y a pas que des inconvénients à 
s'imposer tardivement : la combustion lente 
favorise la profondeur. C'est ce qui frappe avec 
le jeu de Fleur Geffrier. Dans Les Gouttes de Dieu, 
une inquiétude sourde, venue de très loin, se 
superpose à une fraîcheur et une légèreté 
intactes. Et même si elle ne fait que sourire en 
parlant de sa “chance”, celle de jouer, une salutaire 
réserve se dessine quand elle évoque une question 
de fond, liée à son choix de vie : “C’est un 
métier difficile car on dépend beaucoup du désir 
des autres.” Un métier où l’on attend les 
sollicitations, les appels, les signes. Un métier 
d'introspection presque forcée. ‘Jouer nous en 
apprend énormément sur nous, et aide à grandir, 
car au fond, on travaille sur l'âme humaine. 
Nous ne sommes pas des psychologues, mais 
à force, on devient des experts des émotions 

et des rapports personnels.” 

Cette forme d'expertise et de responsabilité 
semble animer l'actrice et infuser son travail. 
Son rôle dans Les Gouttes de Dieu lui va 
logiquement comme un gant, ce qu'elle confirme 
sans sourciller : “En lisant le scénario, je me 
suis vue. Je trouvais Camille proche de moi. Elle a 
ce côté énergique, assez solaire même s'il lui 


“Certains rôles féminins se 
cantonnent à représenter la 
‘femme de’. Mais les choses 
ont évolué. Dans le manga dont 
Les Gouttes de Dieu sont 
adaptées, le personnage de Camille 
Léger que j'interprète était 
a l’origine un homme.” 


arrive des trucs durs. J'étais heureuse sur ce 
tournage. Je voulais ressentir ce qu'elle ressentait, 
être dans son histoire.” Les scènes de dégustation 
de vin impressionnent. On y voit Camille humer 
le précieux nectar, l’avaler avec une intensité 
sidérante. Puisant dans ses souvenirs d'enfance, 
l'héroïne dépasse son deuil pour se concentrer 
sur l'essence du goût. Pour y parvenir, Fleur 
Geffrier a pris conseil auprès d'œnologues dont 
elle dit qu'ils semblent pourvus d'un super- 
pouvoir lorsqu'ils tapissent leur bouche de vin. 
Il y a aussi chez elle un talent simple et précieux 

à communiquer la force d’une sensation. “Faire 
ressentir une sensation intérieure comme goûter 
du vin, cela se joue sur des attitudes, des détails. 
On va parler plus doucement, étirer les mots, 
essayer de les goûter et voir la sensation physique 
que cela procure.” 

Fleur Geffrier passionne quand elle évoque 
l'essence de son métier, sa méthode de travail 
dont elle ne fait pas un modèle. Car il n'y a pas 
une seule façon de se préparer à l'intensité de 
la scène où d'un plateau. “C'est très personnel, 
le travail d'acteur. Moi, j'apprends mon texte au 
cordeau pour m'en libérer. Je ne me projette pas 
dans les scènes, pour éviter d'être chamboulée 
par la réalité. Parfois, l’image qu'on avait d'une 


Profil —- Fleur Geffrier 


scène n'a rien à voir avec ce qu'elle va être, et 
il faut s'en protéger. J'essaie de bien saisir mon 
personnage, et surtout de me détendre pour être 
à 100 % disponible, dans le dialogue permanent.” 
Cette ouverture à la nouveauté, Fleur Geffrier la 
déploie à une époque où les opportunités se 
multiplient, grâce à l’arrivée en force des streamers 
qui ont augmenté drastiquement le volume des 
“contenus”, ce mot barbare inventé par des experts 
du marketing. Dans ce contexte, la comédienne 
a décidé de perfectionner son anglais et de passer 
des castings internationaux, avec la réussite 
que l’on sait. Elle s'épanouit aussi après le choc 
provoqué par #MeToo, dont les suites se font 
encore sentir, souvent pour le meilleur. ‘Je pense 
à la manière dont les personnages féminins sont 
construits. Cela me tient à cœur, je n'accepte pas 
n'importe quoi. Il faut que les problématiques 
d'aujourd'hui soient prises en compte : on est 
dans un monde qui bouge et la fiction doit bouger. 
Certains rôles se cantonnent à représenter ‘la 
femme de’, notamment dans les biopics. Mais les 
choses ont évolué. Dans le dernier projet que 
j'ai tourné avec le réalisateur Rodolphe Tissot, 
Les Espions de la terreur, /es deux personnages 
principaux sont des femmes qui appartiennent 
à la DGSI et à la DGSE. Dans le manga dont 
Les Gouttes de Dieu sont adaptées, le personnage 
de Camille Léger était à l’origine un homme.” 
Pendant son temps libre, Fleur Geffrier se 
passionne pour les films et les séries de genre : 
‘J'ai été biberonnée par mes parents à la science- 
fiction, la fantasy et le fantastique.” Une attirance 
peu évidente à faire fructifier en France, où le 


“Parfois, les sujets sont difficiles, 
alors on commence à souffrir. 
Quand j'ai dû me plonger dans la 
Seconde Guerre mondiale, je me 
suis rendu compte que je m'abimais 
un peu. J'étais trop accrochée 
à mon personnage.” 


marché se concentre sur d’autres aspects de la 
création. Elle dit pourtant rêver de jouer dans un 
Seigneur des anneaux, avant de préciser : “C'est 
comme un fantasme. Dans la réalité, je préfère 
explorer des choses plus humaines.” Quelques 
secondes plus tard, elle affine encore sa pensée : 
‘J'aime explorer l’étrangeté et j'aimerais le faire 
davantage.” Son visage très expressif pourrait 
faire merveille. Mais avec qui ? Elle parle avec 
admiration du cinéaste américain Jeff Nichols, 
réalisateur de Mud et de Take Shelter, qui suit une 
ligne fine : “/! ajoute de l'inquiétude au familier.” 
D'une certaine manière, la conversation se 
rapproche de zones freudiennes. On discute avec 
Fleur Geffrier de la nécessité ou non de souffrir 
pour créer. Son point de vue éclaire sa personnalité 
artistique et donne envie de voir la suite. 
“Toutes les approches créatives m'intéressent, 
mais le principal est de travailler dans la joie, 
surtout pas dans la souffrance. On peut aussi 
avoir de l'ambition de cette façon-là. L'introspection 
nécessaire pour nourrir son rôle a parfois un 
prix, mais sur un plateau, on se retrouve tous au 
même niveau et on se doit le respect. Parfois, 
les sujets sont difficiles, alors on commence à 
souffrir. Quand j'ai dû me plonger dans la Seconde 
Guerre mondiale, je me suis rendu compte que 
je m'abimais un peu. J'étais trop accrochée 
à mon personnage. J'ai alors effectué un travail 
solitaire pour mettre de la distance et j'ai pris 
conscience que les choses fonctionnaient très 
bien sans me tourmenter. Il faut à tout prix 
privilégier l'amour et le respect, y compris 
de soi-même.” 


Les Gouttes de Dieu, série de 
Quoc Dang Tran, actuellement 
disponible sur Apple TV+ et 
Canal+. 


Bustier, ANNA OCTOBER. 
Pantalon, GUCCI. Collier et 
bracelet “Serpenti Viper” en or 
blanc et diamants, BULGARI. 


Musique 


ASCENDANT VIERGE 


Flamboyant, kitsch et audacieux, le duo 
français Ascendant Vierge propose une pop 
apocalyptique et mystique, mêlant paroles 
métaphysiques sur notre monde en 
déliquescence et mélodies technos 
cathartiques. Une expérience totale, aussi 
visuelle que musicale, qui croise la culture 
club et le lyrisme d’une voix de Walkyrie. 


Par Violaine Schütz 


“Un passif de souffre-douleur/ Ni de sa 

faute, ni de la leur/ Tu voulais être l’un des leurs/ 
Copieur, copieur/ Dis-leur, dis-leur/ Crie-leur, 
crie-leur...” Quand sort ce titre (intitulé /nfluenceur) 
du duo français Ascendant Vierge en 2019, il 
possède tout pour être l'hymne d’une génération 
désenchantée. Non seulement cette critique 
acerbe des stars des réseaux sociaux est formulée 
avec une once de tendresse et de poésie, 

mais en plus l'alliance de la voix lyrique de la 
chanteuse et de la mélodie synthétique 

s'avère obsédante. Un an plus tard, en plein Covid, 
la chanson de techno abrasive résonne comme 
un cri d'espoir cathartique dans un moment 
difficile, qui invite à danser dans les ruines et à 
se déhancher la larme à l'œil. Pendant le 
confinement, des jeunes se filment avec leurs 
téléphones en train de danser dessus. 

Une fois les clubs rouverts, lorsque 
Ascendant Vierge se produit en live, dans les 
salles françaises, celles-ci sont bondées. 

Le public entre en transe, scande les paroles qu'il 
connaît par cœur. Certains se font tatouer 

des textes du groupe, son logo où son nom. 
L’audacieux tandem reçoit même des messages 
d'infirmiers qui lui disent que sa musique les 

a aidés au plus fort de la pandémie. Sans l’avoir 
imaginé une seule seconde, les voici propulsés 
au rang d'idoles de la génération Z, d'objet de 
culte générationnel. Un statut qui sera confirmé 
par les tubes qui suivront, des titres qui font 


réfléchir autant que danser, comme Faire 
et refaire, Discoteca ou Petit Soldat, regroupés 
pour la plupart sur un EP intitulé Vierge (2020). 
Le duo est le premier surpris de la liesse 
populaire qu'il suscite. En sortant des live, 
Mathilde Fernandez est en état de choc, 
incapable de parler, submergée par la ferveur 
de ses fans transis. Pourtant, les deux moitiés 
d'Ascendant Vierge (qui ont tiré leur nom 
de scène de leur signe astrologique et leur 
ascendant) ne sont pas des débutantes. 

Le tandem se compose de deux figures 
de la musique actuelle aux looks excentriques, 
Paul Seul et Mathilde Fernandez, puisant 
leur esthétique dans le mouvement cyberpunk, 
le kitsch des années 2000, les jeux vidéo et 
le transhumanisme. C'est en 2018, après leur 
collaboration sur le remix du titre Oubliette, 
présent sur l’EP Hyperstition (2018) de Mathilde 
Fernandez qu'a pris corps leur projet commun. 
Créature baroque d'origine niçoise installée 
à Bruxelles, qui ne communique pas son âge, 
Mathilde Fernandez est une chanteuse et 
pianiste pop gothique aux morceaux oniriques, 
presque mystiques. Elle a notamment sorti 
un EP concept intitulé Live à Las Vegas (2015), 
collaboré avec l'immense Christophe, le groupe 
de rock La Femme et l'artiste et scénographe 
Cécile di Giovanni. Théâtrale, sa voix échevelée et 
puissante fait à la fois penser à celles de Klaus 
Nomi, de Kate Bush, de Diamanda Galäs 
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Musique — Ascendant Vierge 


Sergio de Rezende 


et de Mylène Farmer. Pourtant, l'artiste qui 
vient des arts plastiques (elle est passée par la 
Villa Arson à Nice) et du spectacle vivant cite 
d’autres influences pour ses envolées de Walkyrie 
au minois de Jeanne d'Arc moderne : ‘Adolescente, 
j'ai écouté beaucoup de metal et de black 
metal. Je trouve les lignes mélodiques qui portent 
les chansons de Rammstein incroyables. 
J'aime aussi Lisa Gerrard, la chanteuse de Dead 
Can Dance, connue comme la voix de la BO de 
Gladiator. Elle a une très belle voix, très 
cinématographique. Quand elle chante, c'est 
comme si elle déversait ses organes. Mes 
autres influences ? Les musiques de film, Angelo 
Badalamenti, Brian Eno et la musique ambient.” 
De l’autre côté du spectre,ilyale 
Français Paul Orzoni, alias Paul Seul, cofondateur 
du collectif et label parisien pointu Casual 
Gabberz, qui est “p/us proche de la quarantaine 
que de la trentaine” et à qui l’on doit entre 
autres des instrumentaux de morceaux de rap. 
Celui qui a vécu en Hollande et à Bruxelles 
(avant de redevenir parisien) a remis au goût du 
jour le gabber, un genre de musique 
électronique hypnotique et un sous-genre du 
mouvement techno hard-core ayant émergé 
au début des années 90, venu des Pays-Bas et 
des rave-partys. “Mon combat a toujours 
été, explique Paul Seul, de défendre, au premier 
degré, des musiques jugées de ‘mauvais 
goût’ par l'intelligentsia, comme le hard-core 
[musique électronique au tempo très rapide 
et empreinte d'une certaine violence]. 
Ve déteste l'attitude classiste qui consiste à 
rejeter certaines sonorités ou à les aborder 
au second degré.” 


“Écrire des chansons est 
la seule façon d’avoir une voix. 
Si on parle de politique 
ou de crise climatique, notre voix 
n'existe pas. Je ne sais 
pas si l’art peut sauver le monde, 
mais je pense que c'est 
l’une des dernières façons de 
toucher les gens.” 


Au premier abord, écouter Ascendant 
Vierge donne l'impression d'entendre Mylène 
Farmer propulsée dans une rave. Où la diva 
du film Le Cinquième Élément (1997) chantant 
en live au Berghain, mythique club berlinois 
où le duo se produira en juin. Pourtant, même 
si on y entend des relents de musiques de 
club telles que la trance, l’eurodance, le happy 
hard-core où l'EDM, le tandem définit sa 
musique comme de la pop. “Nous construisons 
des chansons sur lesquelles nous espérons 
que les gens vont danser, et qu'ils pourront 
apprendre par cœur. Nous avons pour objectif 
de toucher les gens. La pop, c'est ce qu'ils 
écoutent au quotidien, ce qui fédère, comme 
par magie. Nous préférons dire que nous 
faisons de la musique pop plutôt que de dire que 
c'est un mélange de styles, tout en sachant 
que la pop se nourrit de plusieurs courants très 
alternatifs. On peut cependant préciser que 
cette pop est postmoderne car elle emprunte 
beaucoup à la fois au rock et à l’électro. 
Parfois, certaines sonorités pourraient rappeler 
Calvin Harris ou Sia, d’autres sont plus 
‘bompier’. Nous puisons dans plusieurs registres 
et ne nous interdisons rien. Nous expérimentons 
beaucoup.” Paul Seul ajoute : “Nous sommes 
passionnés. Nous dévorons les biographies 
d'artiste et les reportages sur les game changers 
de la pop, c'est-à-dire ceux qui apportent 
des choses inventives dans la pop mainstream 
en piochant dans les musiques underground. 
Queen avait, par exemple, réintroduit l'opéra dans 
le rock, ce qu'on trouve fascinant.” 

Sur son premier album, dévoilé en avril dernier 
et intitulé Une nouvelle chance, le duo - qui 


Musique — Ascendant Vierge 


s'est récemment produit en live lors 

d’une session pour la maison Saint Laurent — 
propose des chansons encore plus subtiles, 
complexes et jouissives qu'à l’accoutumée. 

La plus grande force d’Ascendant Vierge 
réside, en dehors de ses mélodies fracassées 
qui invitent à une sorte de transcendance, 
dans sa proposition multidisciplinaire. Lors d’une 
expérience totale, Ascendant Vierge mêle, 
dans ses clips et dans ses concerts, des 
scénographies dignes de l’art contemporain, 
en plus de mettre en avant des textes qui 
multiplient les doubles sens. On ne sait jamais 
si Mathilde Fernandez chante la fin d’une 
relation amoureuse ou l'effondrement de notre 
civilisation. L'univers du groupe repose sur 

un flou artistique voulu, qui oscille constamment 
entre l’euphorie et la mélancolie, l’intime 

et le sociétal, l'innocence d’une voix angélique 
et la brutalité des beats. 

“Les doubles sens me permettent de caser 
tout ce que j'ai sur le cœur, analyse Mathilde 
Fernandez. Si c'est trop direct, ça ferme 
beaucoup de possibilités. Je glisse cependant 
des clés. Le morceau Aimer sur le long terme 
parle de l'amour au temps de Tinder. Du fait que 
l'amour devient consommable, comme tout 
le reste, dans la société capitaliste. Tout peut 
se prendre et se jeter, sans forcément se 
recycler. Mais j'emploie des mots un peu en dehors 
de l'ordinaire. Quand je chante : ‘Le remède 
est un philtre dans l’imaginaire/ Nul n'est capable 
d'aimer jusqu'à l'éternel’, le mot ‘philtre’ s'écrit 
avec ‘ph’ et non avec un ‘f’. Je parle du philtre 
d'amour parce que, au moment de l'écriture, 
je sortais de l'opéra Tristan et Iseut. Mais on 
peut aussi entendre le mot ‘filtre’, comme ceux 
qu'on utilise sur les réseaux sociaux." Paul 
Seul renchérit : ‘Je ne demande jamais à 
Mathilde ce qu'elle a voulu dire exactement dans 
les paroles, car je trouve ça agréable et 
intrigant quand on ne sait pas vraiment de quoi 
on parle, qu'il y ait plusieurs pistes de lecture. 
J'aime l'idée que plein d'images puissent naître 
et que l'auditeur puisse s'approprier un 
morceau. Comme Mathilde le dit, concernant 
le titre de notre album : ‘Dans la vie, il y a 
plein de nouvelles chances possibles, 
personnelles, mondiales. Cela fait autant écho 
au monde qu'à ce qui se passe à l'intérieur 
de nous. Quand on parle de crash, il peut s'agir 
de celui de notre société autant que de celui 
de nos personnes.” 

Certains titres sont plus explicites. 

Le percutant Petit Soldat, dont la rage punk 
rappelle la verve révoltée des Bérurier Noir, 
évoque, nous confie Mathilde Fernandez, “/a 
mauvaise sensation que l’on peut éprouver 


face à la société qui nous exploite et qui nous 
ment. Cette société se fout clairement de notre 
gueule et on n'a pas le droit de dire qu'on n'est 
pas content. On est obligé d'être content.” 

Si l’époque troublée - entre pandémie, 
loi sur les retraites et inflation — que nous vivons 
avait une bande-son, ce serait sans doute la 
pop-techno exubérante brandie par le duo 
français Ascendant Vierge. D'ailleurs, la pochette 
les dépeint en rescapés d’un crash aérien. 

Les maux de l’époque, comme l’amour au temps 
des applications de rencontre, le sentiment 
d'être différent, l’addiction aux réseaux sociaux 
ou le sentiment d’être jetable, se retrouvent 

au centre de textes profonds, scandés sur des 
mélodies qui nous amènent tout droit dans 

les clubs moites. Autres obsessions du duo ? 
Le sentiment d'irréalité, l'incommunicabilité, 
l'ennui où encore la fin du monde. Paul Seul 
explique : ‘Ve viens d’avoir un enfant, donc j'espère 
que nous ne sommes pas encore tout au bord 
de la falaise, mais j'ai quand même l'impression 
que nous sommes les spectateurs des derniers 
temps. Avec Mathilde, la question de l'apocalypse 
nous travaille depuis longtemps. Tout va 
s'écrouler, et nous avec.” L’oncle de Mathilde 
Fernandez est astrologue, et son grand-père a 
écrit un livre intitulé Dieu le grand absent. 

‘J'ai l'impression que tous les morceaux sur 
lesquels je chante, même ceux qui datent 
d'avant Ascendant Vierge, parlent de la même 
chose : appréhender le monde avec une 
certaine mélancolie, avec le sentiment que tout 
cela n'est peut-être, au fond, qu'une illusion. 
J'ai l'habitude de dire que je suis tellement 
pessimiste que ça me rend optimiste. Comme 
il n'y a plus rien à faire, au moins, je ne suis 
pas surprise.” 

Ascendant Vierge, sorte de chevaliers de 
l’'Apocalypse vêtus en fluo, sont en revanche 
convaincus que l’art, et la musique en 
particulier, sert encore à quelque chose dans 
le marasme généralisé. “Écrire des chansons 
est la seule façon d'avoir une voix. Si on parle 
de politique ou de crise climatique, notre voix 
n'existe pas. Je ne sais pas si l’art peut sauver 
le monde, maïs je pense que c'est l’une des 
dernières façons de toucher les gens. Quand tu 
écris des chansons, elles entrent dans la tête 
des gens, elles les font réfléchir, prendre une pause 
ou du recul. C'est le début de quelque chose. 
Une nouvelle chance. Une chanson pénètre 
peut-être davantage encore dans le cerveau et 
y reste plus longtemps qu'un discours. 

Et on trouve ça formidable que notre musique 
entre dans le cœur des gens, qu'elle les 
traverse et les irradie, tout comme elle nous 
traverse. C'est pour ça qu'on fait ce métier.” 


Une nouvelle chance (12 Stars/ 
Epic France) d'Ascendant 
Vierge, disponible. 
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Accessoires 


Objets de 
désir 


Photographie Leandro Farina, réalisation Fernando Damasceno 


Sac “Prada Galleria” et escarpin en cuir, et lunettes, PRADA. 


Dans le sens des aiguilles d’une montre : sac en cuir blanc et métal, CHANEL. Sac “Rockstud” en cuir, VALENTINO GARAVANI. 
Sandale en cuir verni, CHANEL. Sac “Maximors” en cuir à anse en métal, HERMÈS. Sac “Gummy” en gomme recyclée, EMPORIO 
ARMANI. Au centre : lunettes, TOM FORD EYEWEAR. 


Dans le sens des aiguilles d’une montre : sac en cuir crème, LOUIS VUITTON. Lunettes, ALEXANDER McQUEEN. Sandale en cuir 
blanc, JIMMY CHOO. Sneaker en dentelle, LOUIS VUITTON. Sac “Messenger Tote” en cuir, TOD’S. Sac “Frances” en cuir grainé 
blanc, BURBERRY. Au centre : sac “Bon Bon” en cuir, JIMMY CHOO. 


Dans le sens des aiguilles d’une montre : sac “Bambou 1947” en cuir, GUCCI. Sac “30 Montaigne Avenue” en cuir ivoire, DIOR. 
Escarpin en cuir et Plexiglas, GIANVITO ROSSI. Sac “Jamie” en laine écrue, SAINT LAURENT PAR ANTHONY VACCARELLO. Sandale 
et sac “Peekaboo ISeeU Petite” en cuir, FENDI. Lunettes, LINDBERG. 


Style 


LA PASSION DE L'EXCELLENCE 


En mars, le Saut Hermès, prestigieux 
concours hippique organisé au cœur de la 
capitale, éblouissait le public du Grand 
Palais Ephémère et se faisait une nouvelle 
fois l'ambassadeur de l’excellence, une 
valeur inscrite dans l'ADN de l'illustre 


maison parisienne. 


Par Léa Zetlaoui 


Du 17 au 19 mars, le Saut Hermès, célèbre 
compétition internationale de saut d'obstacles 
initiée en 2010, réunissait à Paris 55 cavaliers 
émérites accompagnés de leurs 130 chevaux 
de concours, pour un spectacle époustouflant. 
Une fenêtre ouverte sur l’univers équestre dans 
lequel est née la maison de luxe parisienne 
Hermès, qui doit sa réputation d'excellence à 
son activité initiale de maître sellier-harnacheur. 
En effet, dès 1837, le fondateur Thierry Hermès 
réalise des harnais qui réunissent déjà les 
caractéristiques emblématiques du savoir-faire 
Hermès : un artisanat remarquable, une esthétique 
intemporelle et un esprit d'innovation. En 1880, 
son fils Charles-Émile développe l’activité et installe 
la maison au 24, rue du Faubourg-Saint-Honoré. 
Aujourd’hui encore, chaque selle Hermès, que 
l’on reconnaît à la pureté de ses lignes, à la 
qualité exceptionnelle de ses cuirs et à l'intensité 
de ses couleurs, est confectionnée à cette 
célèbre adresse. 

Une ambiance paisible règne au sein des 
ateliers. Comme l’explique Vincent Léopold, 
responsable d'atelier, les selles Hermès 
répondent à une double exigence : assurer le 
confort du cavalier autant que celui de sa monture. 
Une promesse de qualité qui se compte en 
heures, chaque selle exigeant deux rendez-vous 
avec un expert sellier et entre trente et trente- 
cinq heures de travail réalisé par un des artisans 
spécialisés. Ces derniers, parmi les plus qualifiés 
au monde, effectuent à la main l'intégralité des 
opérations nécessaires à la fabrication d'une selle 
en cuir (hormis la coupe des peaux). 


Un savoir-faire technique hors pair doublé 
d’une qualité incomparable, fruits d'un dialogue 
fécond que la maison noue depuis des 
décennies avec quelques-uns des meilleurs 
cavaliers au monde. Avec eux, elle développe, 
améliore et perfectionne cet objet indispensable 
à la performance et au bien-être du duo 
équestre. Choisis avec soin, ces cavaliers partagent 
des valeurs communes d'accomplissement 
et d'éthique. 

Depuis son premier partenariat avec 
le Brésilien Nelson Pessoa dans les années 60 
— qui se prolonge avec son fils Rodrigo -—, 
Hermès a collaboré avec de nombreux cavaliers 
réputés. Notamment le champion olympique 
William Steinkraus en 1968, sur un modèle proche 
de la selle d'obstacles Vivace; le Français 
Simon Delestre en 2013 sur la selle d'obstacles 
Cavale, l’Allemande Jessica von Bredow- 
Werndi, qui a perfectionné la selle de dressage 
Arpège, élaborée pour faire corps au maximum 
avec son cheval. Conçue avec le Belge Jérôme 
Guéry en 2022, la somptueuse Selle Rouge 
incarne la quintessence du savoir-faire Hermès. 

Actuellement, la maison compte quatorze 
cavaliers de huit nationalités et couvre les trois 
disciplines olympiques (saut d'obstacles, 
dressage et concours complet). Quatre d’entre 
eux participaient à cette 18° édition du Saut 
Hermès. Enfin, quelques semaines plus tard, 
la maison inaugurait à Louviers (Normandie) 
son second atelier dédié à la sellerie, affirmant 
autant sa volonté de préserver ses savoir-faire 
que d'assurer leur transmission. 


Ci-contre : La Selle Rouge 
d'Hermès. 


www.hermes.com 
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Art - Le Nita Mukesh Ambani Cultural Centre 


Par Léa Zetlaoui 


Le 31 mars 2023, le soleil est encore haut dans le ciel de Mumbai 
quand les prestigieux invités pénètrent dans l'enceinte du Nita Mukesh 
Ambani Cultural Centre (NMACC). Durant trois jours, l'inauguration de cet 
espace magistral — trois étages répartis sur 5 000 m° dédiés à la culture 
de l'Inde ainsi qu’à son patrimoine et à son influence — réunit des célébrités 
du cinéma bollywoodien parmi les plus récompensées et des personnalités 
internationales telles que Zendaya, Penélope Cruz et Gigi Hadid. 

Malgré la renommée de ces invités, la véritable star était naturellement 
Nita Mukesh Ambani, à qui Isha Ambani, sa fille, dédie cet endroit hors 
du commun : “Wa mère et moi croyons que l’art a le pouvoir de 
transformer le monde et de créer une communauté, déclare-t-elle. Les espaces 
artistiques sont des rassembleurs, là où les cultures convergent et 
se rencontrent.” Ancienne danseuse de bharatanatyam (danse classique 
indienne), femme d’affaires et philanthrope, Nita Mukesh Ambani concrétise 
une fois de plus son engagement envers son pays. 

Outre la célébration de la culture indienne, le NMACC rappelle 
également son influence artistique séculaire sur l'Occident, profitant 
de notre époque globalisée et des réseaux sociaux pour diffuser son 
puissant message. D'abord avec la comédie musicale The Great Indian 
Musical: Civilization to Nation, qui marquait l'inauguration du Grand 
Théâtre. Dans cette salle de 2 000 places à l’esthétique rétrofuturiste 
et au plafond recouvert de motifs de pétales de lotus ornés de 
8 491 cristaux Swarovski, un show spectaculaire de quatre-vingt-dix minutes 
qui raconte sans détour l’histoire de l'Inde, à coups de danses classiques 
indiennes, de mises en scène théâtrales et d'images d'archives. 

Conçue par Hamish Bowles, expert en costumes et rédacteur au 
magazine Vogue, Patrick Kinmonth, directeur d'Opéra et commissaire 
d'exposition, et l’architecte originaire de Mumbai Rooshad Shroff, 
l'exposition /ndia in Fashion: The Impact of Indian Dress and Textiles on 
the Fashionable Imagination (L'Inde dans la mode : l'impact de 
l'habillement et du textile indiens sur l'imaginaire de la mode) retrace l'impact 
des traditions vestimentaires indiennes en matière de textiles (la mousseline 
de coton, la soie, l’art des drapés...), de bijoux et d'ornements sur la 
mode occidentale depuis le xvui siècle. Les quelque 150 pièces exposées 
— signées entre autres Chanel, Dior, Yves Saint Laurent, Jean Paul 
Gaultier et Madame Grès — forcent l’admiration quant au savoir-faire et à la 
richesse créative du pays. En témoigne la première salle qui dévoile 
l'ensemble Jellyfish, composé d’une robe et d’un legging, d'Alexander McQueen 
printemps-été 2010, dont les motifs des broderies en sequins irisés 
réalisées par des artisans locaux se retrouvent sur les costumes traditionnels 
exposés à ses côtés. 

Un dialogue culturel qui se prolonge au sein de l'exposition 
Sangam/Confluence qui réunit onze artistes contemporains indiens, établis 
ou émergents, et occidentaux influencés par l'Inde. Commissionnée 
par Ranijit Hoskote, critique d'art et théoricien indien majeur, et Jeffrey Deitch, 
conservateur et ancien directeur du Museum of Contemporary Art 
de Los Angeles, cette rencontre entre artisanat, mysticisme et croyances 
inaugure la Art House du NMACC avec, notamment, les peintures politiques 
de Ratheesh T, abstraites de Cecily Brown, les toiles sombres de Francesco 
Clemente ou encore les paradis imaginaires de Ragib Shaw... 


Page précédente, à gauche : 
Christian Dior Londres. Robe de 
soirée en organza lamé de soie, 
automne-hiver 1956-1957. Prêt 
du Musée royal de l'Ontario, 
Toronto. Don de Florence 
Richler. À droite : Tarun Tahiliani. 
Robe drapée en tulle froissé, 
printemps-été 2020. Courtesy of 
Tarun Tahiliani. 


Ci-contre : Yves Saint Laurent. 
Ensemble du soir en gros-grain 
de la maison Abraham, en moire 
de soie et faille de soie de la 
maison Taroni, en taffetas de 
soie des maisons Guillaud et 
Bianchini-Férier, et en broderie 
Lesage. Haute couture 
printemps-été 1982, musée Yves 
Saint Laurent Paris. Atelier : 
Atelier Georges. 


Le livre /ndia in Fashion: The 
Impact of Indian Dress and 
Textiles on the Fashionable 
Imagination est disponible sur 
www.rizzoliusa.com et à la 
librairie Galignani, 224, rue de 
Rivoli, Paris 1*. 


Www.nmacc.com 
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Cinéma 


JEANNE DIELMAN.. 
DE CHANTAL AKERMAN 


me 


ha 


Cinéma - Jeanne Dielman…. 


Ce film de plus de trois heures, sorti en 1975, 
a été récemment consacré meilleur film de 
tous les temps. Il rend hommage à la 
condition des femmes, assignées à un rôle 
domestique qu'elles n'ont pas choisi, servi 
par une magistrale Delphine Seyrig, 
défendant un sujet qui lui tient à cœur. 


Par Olivier Joyard 


Fin 2022, soit 47 ans après sa première 
projection houleuse à la Quinzaine des réalisateurs 
du Festival de Cannes (et sept ans après la 
mort de sa réalisatrice Chantal Akerman), Jeanne 
Dielman, 23, quai du Commerce, 1080 Bruxelles, 
a été élu meilleur film de tous les temps, grâce 
au vote d'un panel international de critiques 
choisi par le magazine londonien Sight and Sound, 
dont l’auteur de ces lignes a fait partie. Un 
choix naturel à cause de la grande beauté du film, 
mais aussi un statement véritablement surprenant. 
Car cet objet cinématographique d’une durée de 
trois heures dix-huit n’a jamais eu vocation à 
devenir un hit, y compris dans la communauté 
cinéphile où il n’a pas le poids historique des 
chefs-d'œuvre d’un autre temps du cinéma, tels 
que Citizen Kane ou Vertigo [Sueurs froides]. 
Mais le temps a produit son effet, tout 
comme le travail de fond effectué par l'éditeur 
américain Criterion, qui avait ressorti en DVD 
et Blu-ray cette œuvre majeure, il y a une décennie, 
ouvrant les yeux d’une génération plus jeune 
et largement internationale. Le changement de 
paradigme institué par le mouvement #MeToo 
fait aussi partie des explications, avec l'attention 
nouvelle portée aux films réalisés par des femmes. 


Morte à l’âge de 62 ans en 2015, Chantal Akerman 
n'en aura pas directement profité. Une raison 
supplémentaire de la célébrer aujourd’hui. 

De quoi est véritablement constitué ce film 
monstre, qui a acquis un statut mythique autour 
de quelques clichés tenaces (il serait lent, 
radical ou ennuyeux, selon les points de vue) ? 
Disons pour commencer qu'il contient toute la 
vie, dans ses largeurs et sa plus infime étroitesse. 
Face à nous, un spectacle inhabituel se déploie, 
celui du corps en mouvement d’une femme, la 
petite quarantaine, mère d’un fils de 16 ans et 
veuve. Une vie en apparence toute petite, quasiment 
sevrée d'interactions sociales. Jeanne ne parle 
à personne ou presque, l'après-midi, elle reçoit 
des clients avec qui elle couche contre de l'argent, 
ce qui lui permet de payer les dépenses courantes. 
Son existence ne paraît structurée autour 
d'aucune perspective autre que la répétition des 
mêmes rituels, sorties comprises, que la caméra 
de Chantal Akerman scrute avec une forme de 
calme olympien, à travers des cadres nets et 
effilés. Une forme majestueuse s'impose alors 
dans le plus triste des intérieurs de Bruxelles. 

Il s’agit de laisser place à la durée de chaque 
geste, comme pour enfoncer le clou de ce que 


Jeanne Dielman, 23, quai 

du Commerce, 1080 Bruxelles, 
actuellement au cinéma. Sortie 
en DVD et Blu-ray à la rentrée. 


Delphine Seyrig - En constructions 
de Jean-Marc Lalanne, 
éd. Capricci, 178 p. 


l'héroïne éprouve, et que depuis la nuit des temps 
beaucoup de femmes, si ce n'est toutes, ont connu. 
Une forme d’aliénation qui a souvent le don de 
rester cachée, car elle se joue dans les interstices. 

Interviewée au début des années 2010, 
Chantal Akerman a expliqué comment elle a eu 
l'idée de ce film tourné alors qu'elle n'avait pas 
encore 25 ans, ce qui reste à peine croyable étant 
donné la maturité qui s'en dégage. “Une nuit, je me 
retournais dans mon lit, inquiète. Et brusquement, 
en une seule minute, j'ai vu tout Jeanne Dielman.. 
J'ai griffonné quelques notes. Le lendemain, je 
commençais à écrire le scénario, qui m'a pris 
seulement deux semaines. J'ai mis sur papier chaque 
détail, presque dans le style du ‘nouveau roman’. 
Chaque mouvement était écrit. Tout m'est venu 
facilement, car je connaissais ce que je voulais 
montrer. Non pas la prostitution, qui est de toute 
façon une métaphore dans le film, mais tout le 
reste, oui, de première main. C'était dans mon 
sang. J'ai réalisé ce film pour donner à toutes ces 
actions dévaluées une vie à l'écran.” 

Chantal Akerman raconte alors comment, 
dans sa famille d’origine juive d'Europe de l'Est, 
elle a observé les femmes pratiquer ces gestes. 
Quels gestes exactement ? Pendant plusieurs 
minutes, nous regardons Jeanne Dielman 
préparer des escalopes panées, faire la vaisselle, 
se nettoyer dans la baignoire où encore peler 
des pommes de terre. Pour traverser ces moments 
domestiques, la réalisatrice fait appel à Delphine 
Seyrig, géniale égérie du cinéma d'auteur français 
découverte depuis les années 60 chez Alain 
Resnais (l'Année dernière à Marienbad, Muriel 
ou le Temps d'un retour), François Truffaut 
(Baisers volés) où encore dans Peau d'âne de 
Jacques Demy. Avec son allure d’aristo, le choix 
de Delphine Sevrig n'allait pas de soi. Et c'est 
précisément pour cette raison qu'Akerman l’a 
choisie, outre le fait qu'elles partagaient un puissant 
engagement féministe. ‘J'avais Delphine en tête 
quand j'ai écrit le scénario. Ce que je trouvais 
extraordinaire, c'est qu'elle n'avait rien de commun 
avec le personnage. Je la voyais comme une 
lady. Si j'avais choisi une personne qu'on avait 
l’habitude de voir faire le lit ou la vaisselle, on ne 
l'aurait pas vraiment regardée, un peu comme 
les hommes sont aveugles au fait que leurs 
femmes font la vaisselle [...]. Delphine était parfaite 
car tout cela devenait subitement visible.” 

Rendre visible ce qui était caché s'impose 
comme une définition possible du cinéma. Montrer 
des gestes humains éternels avec un grand 
luxe de détails en est une autre. Akerman dépasse 
le réalisme social pour parvenir à une glaciation 
esthétique qui en fige les contours. Elle vise une 
forme d'artifice qui donne tout son sens au 
personnage. Comme l'écrit le critique Jean-Marc 
Lalanne dans son passionnant essai Delphine 
Seyrig — En constructions : ‘Jeanne Dielman est 
une figure fortement iconisée. Elle est immergée 
dans des péripéties fictionnelles ordinaires, mais 
dégagée des modes de représentation de cette 


aquotidienneté.” Tout cela, bien sûr, a offert au film 
sa réputation de lenteur et d'ennui, colportée 
encore aujourd’hui par une frange conservatrice 
de la critique attachée aux récits dits classiques. 
Pourtant, il reste extraordinairement fascinant à 
regarder. Intense, même. L’étirement extrême 
du tempo, cette volonté de rendre palpable ce 
qui est conservé partout ailleurs en dehors du 
champ de la fiction, tout cela crée un inaltérable 
suspense. Un suspense d’un nouveau genre, 
mais un suspense quand même. 

Comment Jeanne Dielman sortira-t-elle de 
ce cercle qui l’enserre ? En est-elle seulement 
capable ? Un dérèglement survient, d'une 
façon aussi inévitable que surprenante. La femme 
qui répète les mêmes gestes et rituels par 
habitude, peut-être pour s’extraire de son angoisse 
existentielle, finit par s’en échapper. On laissera 
à celles et ceux qui n’ont pas encore vu le film 
la surprise de découvrir comment, et d’en tirer 
leurs conclusions. Ce que Jeanne Dielman, 28, 
quai du Commerce, 1080 Bruxelles, fait mieux 
que la plupart des autres films, c'est de conserver 
une part irréductible, non partageable, non 
explicable. Limpide dans sa dénonciation de ce 
que la société des hommes fait aux femmes, il n’en 
reste pas moins d’une extraordinaire ambiguïté. 
Dans un touchant documentaire sur le tournage 
réalisé par Sami Frey - acteur et compagnon de 
longue date de Delphine Sevrig —, de longs 
échanges ont lieu entre Chantal Akerman et son 
actrice principale qui lui demande des explications 
sur ce qui motive les actions de Jeanne. À chaque 
fois, la réalisatrice résiste : ‘Je veux bien que 
tu proposes d’autres gestes, que tu fasses des 
choses, mais je ne veux pas psychologiser 
l’histoire.” 

Avec cette véritable profession de foi, 
cette façon de dire que le cinéma n’a rien d’une 
étude psychologique, mais tout d’une forme 
qui invente constamment ses propres limites, la 
Parisienne d'adoption (Chantal Akerman était 
de nationalité belge) incarne ce qu'on a longtemps 
appelé la “modernité”. Cette modernité peut 
encore déranger, car elle refuse les autoroutes de 
la narration, mais elle a aussi influencé 
durablement de nombreux cinéastes. C'est 
notamment le cas de Todd Haynes (réalisateur 
de Carol, avec Cate Blanchett, en 2015), qui a 
revendiqué son admiration profonde pour ce 
sommet d’une filmographie qui compte près de 
40 films. Chantal Akerman a en effet signé 
d’autres longs-métrages comme La Captive, des 
formats courts, à l'image de Saute ma ville, 
mais aussi de magnifiques documentaires parmi 
lesquels Sud. Dans sa période la plus 
productive, Gus Van Sant (Flephant) a parlé de 
l’importance d'Akerman dans sa recherche d’un 
épurement absolu. Reste maintenant à découvrir 
ce que de jeunes cinéastes feront du choc créé 
durablement par Jeanne Dielman, 23, quai 
du Commerce, 1080 Bruxelles sur chaque 
personne qui le voit. 
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VOYAGES 
INITIATIQUES 


Dans son nouveau 
film, L'Ile rouge, 
Robin Cambpillo 
place son intrigue 
sur les rivages de 
Madagascar, tandis 
que Claire Denis 
envoie, elle, ses 
personnages au 
Nicaragua dans 
Stars at Noon. 
Un dépaysement 
qui va mettre les 
personnages sur 
le chemin, surtout, 
d’un voyage 
intérieur. 


Cinéma - L'Île rouge et Stars at Noon 


Par Olivier Joyard 


Qu'est-ce que le voyage, intérieur ou concret ? Qu’habite-t-on vraiment, 
excepté des lieux de passage ? Qu'est-ce qui fait notre amour du cinéma, sinon 
sa capacité à créer des mondes voués à disparaître, à témoigner de réalités en 
passe de s’effacer ? Le cinéma, écrivait le philosophe Gilles Deleuze, représente le 
“voyage absolu”. Et l'été se montre propice à la rêverie autour de notre appartenance 
à une terre où à un imaginaire. Certains films prennent ces questions en main, 

de façon consciente où non. Stars at Noon [Des étoiles à midi] de Claire Denis ou 
L'Île rouge de Robin Campillo en font partie, chacun à sa manière. Le premier, 
présenté en compétition au Festival de Cannes 2022, où il a remporté le Grand Prix, 
trouve enfin son chemin en salle. Le second, même s'il n’a pas été sélectionné 
sur la Croisette, s'impose de son côté comme l'un des films français les plus étonnants 
de ces derniers mois. Tous deux montrent des personnages littéralement 
dépaysés : une jeune femme chez Claire Denis, une famille chez Campillo, qui vivent 
et errent dans des pays qui ne sont pas les leurs, forcées à l’introspection. 

Une mélancolie profonde voile la douceur de vivre. 

Le film de Robin Cambpillo fait suite à son mémorable coup d'éclat 
120 Battements par minute, qui racontait l'épopée Act Up et la jeunesse gay française 
des années 90 frappée par le sida, avant que les traitements ne deviennent 
accessibles. C'était un beau film intime, générationnel, travaillé par la politique et 
l'identité. Avec L'Île rouge, l’ancien réalisateur des Revenants s'attaque à un sujet 
tout aussi personnel, lié à une partie de son enfance passée à Madagascar au début 
des années 70. “Mon père était officier dans l’armée de l'air française, a-t-il 
expliqué. Après le Maroc, nous avons vécu en Algérie et notre dernière destination 
a été la base 181 d’Ivato à Madagascar. Une fois rentré, j'en ai gardé une véritable 
nostalgie.” L'Île rouge raconte l’indolence empêchée d’une famille pour laquelle un 
retour forcé à Paris se profile : une décennie après l'indépendance de Madagascar, 
la base militaire française doit fermer ses portes. Nadia Tereszkiewicz, véritable 
révélation de l’année (elle a joué successivement dans Les Amandiers de Valeria 
Bruni Tedeschi et Mon crime de François Ozon), porte en elle la tristesse d’une femme 
qui ne trouve pas sa place. Son mari brutal lui pèse, comme cette idée presque 
impalpable que sa vie serait mise sur pause. Une forme de vacance de soi, comme 
on dit vacance du pouvoir. Colette n’a pas vraiment de rêves dans sa maison 
postcoloniale. Tout comme son plus jeune fils - le double fictionnel de Campillo et 
autre héros du film —, on la sent enfermée dans un quotidien paradisiaque et 
pourtant clos. Mais si lui s'échappe dans la fiction en visualisant les aventures de 
Fantômette, son personnage de roman préféré, elle ne parvient pas à grappiller 
davantage que d'’infimes moments de joie. Elle n’a rien à faire auprès d’un homme 
qu'elle n'aime plus, mais aussi sur une terre qui n’est pas la sienne. 

Le film possède des aspects fragiles, comme s’il empruntait les pas 
incertains de celles et ceux qu’il met en scène. À son meilleur, L'Île rouge montre 
assez subtilement des corps qui ne vivent pas pleinement leur potentiel, au cœur 
de paysages sublimes. Comme dans toute fiction voyageuse, la question du désir 
devient immédiatement politique — c'était déjà le cas avec le superbe 
Pacifiction - Tourment sur les îles d'Albert Serra, qui se déroulait à Tahiti. Le sujet 
profond ici n’est pas l’ennui, mais plutôt la force du déni, ce que Campillo appelle 
lui-même “l'illusion coloniale”. Cette famille française tourne le regard quand il s’agit 
de voir les Malgaches appauvris qui aimeraient prendre en main leur destin. 

Elle incarne une ère illégitime et produit malgré elle une forme de violence. Dans 
sa dernière partie, le film effectue d’ailleurs le choix radical de laisser place 
littéralement à un nouveau monde et donc à un autre récit. Nous sommes la nuit 
précédant le retour en France de la famille. L’enfant-héros sort en cachette et 
suit discrètement Miangaly, une jeune femme de l’île, dans son trajet nocturne auprès 
de son amant. Repéré, le petit garçon doit disparaître, mais la camérane le 

suit pas. Elle reste avec elle. Et L'Île rouge bifurque, laissant une histoire s’écrire, 
celle de Madagascar libérée du regard occidental. Le voyage, dans ce contexte 
hautement connoté, n’a plus rien de paisible : il est une façon de révéler la 
cruauté du monde et ses inégalités. 

Dans le cinéma de Claire Denis, le point de vue sur le voyage et le rapport 
avec l'étranger se déploient de manière tout aussi personnelle, mais encore plus 
sensuelle, accrochés aux sensations physiques du souvenir. 


Non seulement les personnages ne sont pas chez 
eux, mais les lieux eux-mêmes semblent étrangers à leur 
propre matière... Le voyage ressemble à une parenthèse 


forcée, une bulle vénéneuse. 


Comme Robin Campillo, la grande cinéaste française a passé une partie de son 
enfance dans d’autres pays que celui qui figure sur son passeport : le Cameroun, 
le Burkina Faso, la Somalie et Djibouti. La réalisatrice a raconté s'être sentie 
déracinée et mal à l’aise lors de son retour en France, forcée de venir se soigner après 
avoir contracté la poliomyélite à l’âge de 12 ans. Elle n’a cessé, à travers son 
œuvre, de réfléchir à sa place, femme blanche dans des pays noirs, filmant 
fréquemment des personnages d’une autre couleur de peau que la sienne. Avec 
Chocolat, Beau Travail, White Material et maintenant Stars at Noon, Denis a aussi 
décentré son regard en scrutant d’autres sols, d’autres cieux, d’autres reliefs que 
ceux de la France. Au point qu’il n’y a peut-être jamais eu, dans son cinéma, 

de véritable centre géographique. Cela fait d'elle une exilée permanente, à l'aise 
dans le seul pays qui l’accueille sur le long terme, le territoire symbolique et 
créatif du cinéma. 

On pense à la notion de “monde vivable” en suivant les pas de l'héroïne de 
son nouveau film, une Américaine prénommée Trish (envoûtante Margaret Qualley) 
échouée au Nicaragua où elle vit entre deux eaux, à la fois journaliste et prostituée, 
en galère de passeport et d'argent. Un récit d'espionnage se dessine - Stars at Noon 
est adapté d'un roman de l'Américain Denis Johnson - quand elle tente de 
rentrer aux États-Unis avec un homme (Joe Alwyn) qui lui promet de l’aide. Leur 
histoire commence sur un malentendu et Claire Denis la filme comme une 
coupure hors du temps, une stase à la fois poétique et violente. Le tournage a eu 
lieu au moment des premiers confinements dus au Covid, lors de rares fenêtres 
de tir où il était possible de voyager. L'action se situe dans un présent 
indéterminé, au cœur du Nicaragua que l’on devine en guerre. Cette étrange 
situation se ressent dans tous les plans. 

Non seulement les personnages ne sont pas chez eux, mais les lieux 
eux-mêmes semblent étrangers à leur propre matière, comme ces paysages vides 
dans nos villes et nos campagnes qui, tout à coup, prenaient un autre sens, 
alors que le monde semblait s'être arrêté. Le voyage ressemble à une parenthèse 
forcée, une bulle vénéneuse pas si éloignée de l'épopée spatiale angoissante 
qu'avait filmée la réalisatrice dans son chef-d'œuvre High Life. Si l'héroïne, comme 
la Colette de L'Île rouge, subit une forme d'enfermement, sa capacité d'agir reste 
néanmoins supérieure à celle de sa congénère. Elle vit une histoire, passe d'hôtel 
en hôtel, parfois libre, parfois traquée, toujours à l’affüt. Son quotidien est fait 
d'échappées physiques et psychologiques. Claire Denis excelle à saisir ce qui subsiste 
de son désir, alors que tout semble délocalisé et chaotique en elle. Éternelle 
déplacée, Trish se sent en danger, mais sait aussi qu’elle ne subit pas le mauvais 
côté de l'Histoire : elle appartient au clan des puissants. Malgré toute la fragilité 
qu'elle ressent, elle peut décoller. “Une ode à l'amour voyou et sans papiers”, voilà 
comment la cinéaste évoque Stars at Noon. On y voit, aussi, une belle définition 
du cinéma quand il saute les frontières, explore des espaces réels et rêvés, crée 
des interstices fascinants. Quand il devient le contraire du tourisme, au fond : 
une manière consciente et fragile d’arpenter la Terre, une carte postale envoyée 
d'un coin du monde, qui serait aussi une carte de géographie. 


Double page précédente : 
image extraite de L'Île rouge de 
Robin Campillo. 


L'Île rouge de Robin Campillo. 
Sortie le 31 mai. 


Stars at Noon de Claire Denis. 
Sortie le 14 juin. 
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L'ARTISTE DU MOIS 
JONAS WOOD 


Installé à Los Angeles, Jonas Wood peint 
des toiles colorées, héritières de Matisse ou 
de Hockney, également déclinées en 
sérigraphies. Une rétrospective de son travail 
sera présentée cet été à New York. 


Propos recueillis par Nicolas Trembley 


Travaillant sa palette de couleurs en aplats, Jonas Wood 
peint des scènes d'intérieur, des natures mortes et des courts 
de tennis, qui séduisent les collectionneurs avertis autant 
qu'une base internationale de fans moins spécialistes, pour qui 
il produit généreusement des éditions limitées, des sérigraphies 
et des livres. Ces aplats font inévitablement penser à Hockney 
ou à Matisse, références majeures de l'artiste, et c'est 
d’ailleurs aux côtés des œuvres du maître du fauvisme qu'il 
exposait en début d'année, à Gstaad, chez Nahmad 
Contemporary. Le dessin est au cœur de sa pratique, comme 
procédé préparatoire pour ses toiles mais aussi comme médium 
autonome. C'est d’ailleurs une sélection exclusive de dessins 
qu'il proposera fin juin à New York, chez Karma, pour sa 
prochaine exposition. À Los Angeles, il partage son atelier avec 
sa compagne, la céramiste Shio Kusaka, dont certains vases 
se retrouvent sur ses toiles. Ils exposent parfois ensemble 
et préparent un projet qui sera présenté pendant l'été 

dans l’iconique villa Malaparte de Capri. Cette œuvre, à la fois 
personnelle et familiale, a réussi le pari d’un devenir universel. 


NUMÉRO : Quel a été votre parcours ? En quoi le milieu 
dans lequel vous avez grandi vous a-t-il influencé ? 
JONAS WOOD : Je suis originaire du Massachusetts. J’ai 
commencé par étudier la psychologie avant de m'orienter 
vers un master en peinture et dessin (MFA) à l’université de 
Washington, à Seattle. Ma mère était metteuse en scène 
de théâtre et mon père architecte. Tous deux étaient des 
passionnés d'art et d'histoire de l’art, et nous emmenaient 
découvrir des choses à New York alors que nous étions 
encore pratiquement au berceau. Mon grand-père était lui- 
même collectionneur. 


À vos débuts, quels types d'œuvres vous attiraient ? 

Au tout début, Hockney, sans doute. Mon père m'a aussi fait 
découvrir Chuck Close quand j'étais enfant. Et Matisse. 

Mes parents possédaient une estampe de Matisse. 


Vous peignez le sport, des intérieurs, des vases en 
céramique, etc. Comment se fait le choix de vos sujets ? 
Je détermine mes toiles en fonction d’un principe qui 
m'avait plu pendant mes études. Je m'entraîne à peindre 
des natures mortes, des portraits, des paysages, etc., 


puis, parmi toutes ces possibilités, je choisis à un moment 
donné celle qui m'intéresse le plus. Par exemple, si je m'arrête 
sur le thème du sport, je vais décider de le traiter via un 
portrait, une abstraction ou mille autres façons... 


Avec votre compagne, la céramiste Shio Kusaka, vous 
préparez une présentation privée à la villa Malaparte, à Capri. 
De quoi s'agit-il ? 

Cet été, nous exposerons en effet à la villa Malaparte. 

Pour ma part, je présenterai un ensemble de petits formats 
qui mettent en scène différents paysages, principalement 

de Los Angeles et d’autres endroits où je suis allé, ou que j'ai 
envie de découvrir. Shio présentera une série d'œuvres dont 
certaines portent sur le thème des villes futuristes. 


Pour vous, comment s'articule la relation entre le dessin 
et la peinture ? 

Mon master d'arts plastiques était centré sur les deux. 

En travaillant pour Laura Owens, qui faisait de nombreuses 
études préparatoires avant de peindre ses toiles, j'ai vraiment 
compris comment un dessin peut fonctionner comme 

le plan d'une idée. Mes dessins sont parfois très élaborés. 
Je dis “dessins”, mais ce sont plutôt des œuvres sur 
papier, associant souvent gouache, encre et crayon de couleur, 
et parfois des collages. Je conçois le dessin comme un 
médiateur vers la peinture. Toutefois, je le considère aussi, 
tout comme la gravure d’ailleurs, comme une pratique 
artistique en soi, pour produire des images indépendantes 
qui ne sont pas en lien avec des œuvres picturales. 


En quoi consistera votre exposition à la galerie Karma, à 
New York ? 

Elle réunira des dessins réalisés au fil des vingt dernières 
années. || y aura au moins un dessin par année, et ils seront 
présentés chronologiquement, en quatre grands groupes. 


Jonas Wood est représenté par les galeries : Karma, www.karmakarma.org, Gagosian, 
wWww.gagosian.com et David Kordansky, www.davidkordanskygallery.com 
Exposition à la galerie Karma, 22 E. 2nd Street, New York, du 28 juin au 18 août. 


Ci-contre : Small Ravello Italy (2022) de Jonas Wood. Huile et acrylique sur toile, 71 x 51 cm. 


Photo : Marten Elder, courtesy ofthe artist 
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Art 


SCABS 


À Montpellier, 


l'exposition collective 


présentée dans l’espace Mécènes du Sud 
examine à travers les différents sens du mot 
“croûtes”, notre hantise de ce qui échappe 
aux normes lisses du consensus. 


Par Delphine Roche 


Curatrice associée à Lafayette Anticipations et professeure 
aux Beaux-Arts de Paris, Madeleine Planeix-Crocker a conçu 
l'exposition collective Scabs, qu'elle présente aux Mécènes 
du Sud du 29 juin au 30 septembre, comme un parcours au 
sein d’une zone liminale entre attraction et répulsion. Constatant 
l'abondante littérature médicale prescrivant les normes 
d’une “bonne cicatrisation” des plaies, et accordant une place 
particulière aux croûtes, la curatrice d'origine franco- 
américaine examine, d’abord par le langage, les différentes 
valeurs symboliques de ces dernières. Si, en français, 

le mot “croûte” est utilisé pour désigner un tableau de piètre 
qualité, en anglais, scab, à ses origines, dénote une femme 
de petite vertu, aux mœurs légères. “L'idée ici n'est pas de 
réhabiliter ces mots, mais d'aborder la matérialité des 
croûtes qui dérangent, qui démangent”, précise Madeleine 
Planeix-Crocker. Et, en filigrane, les présences publiques 

des corps minorisés, et les prises de parole militantes et 
féministes considérées comme agaçantes. 

L'entrée dans l'exposition lie explicitement le langage 
et les corps, notamment avec un poème de CAConrad : On Al 
Fours | Am a Seat for the Wind nous invite à mordre dans 
une coagulation de sang séché, et évoque l’idée d'accepter 
de s'intégrer dans un écosystème qui nous englobe... 
Imprimé sur une mousseline de soie, sa forme s’ancre dans 
la démarche de cet-te auteur-e et activiste qui confère 
une matérialité plastique et visuelle à son écriture avec ses 
“shaped poems”. Plus loin, la série d'œuvres / Wear My 
Wounds On My Tongue de Tarek Lakhrissi (également poète) 
lie également les dimensions linguistique et corporelle à 
travers ses sculptures en résine évoquant des langues comme 
irriguées de nerfs. 

Puis vient une sélection d’aquarelles de Tai Shani, 
représentant des seuils. Dans les œuvres choisies par 
Madeleine Planeix-Crocker, les portails étranges de l'artiste 
sont parcourus de vaisseaux sanguins et semblent nous 
proposer de plonger en nous-mêmes en acceptant nos 
affects indéterminés et désinhibés : “Mes parents sont des 
artistes, explique encore la curatrice, et ils m'ont 
incitée à aller au-delà de mes attirances ou de mes répulsions 
initiales. Le parcours de Scabs invite à se laisser traverser 
par l'ensemble des particules élémentaires qui le 


composent : la violence sociale, l'humour pince-sans-rire, 
l’organicité de nos écosystèmes où cohabitent des affects, 
des récits et des trajectoires.” 

Au sein de ces écosystèmes, Ève Gabriel Chabanon a 
produit une architecture de refuges temporaires. Pour cette 
nouvelle installation, nommée Af Least We Stole the Show, 
l'artiste recycle des vêtements, mutualisés au sein de sa 
communauté de vie, sur lesquels iel cultive des champignons 
par la suite récoltés et mangés. Les mycéliums laissent 
subsister sur les tissus un paysage de traces évoquant des 
procédés de teinture artisanale façon tie and dye qu'Ève 
Gabriel Chabanon transforme en patchwork. Ce qui serait a 
priori un rebut devient un milieu accueillant dans lequel les 
visiteur-euses sont invité-es à entrer et à contempler le collectif 
comme espace de réparation. l’œuvre dialogue avec une 
pièce de Mimosa Echard - couronnée l'année dernière du prix 
Marcel Duchamp. Du fait de la diversité de ses matériaux 
naturels et manufacturés (tirage photo argentique, soie, tissus, 
filet, préservatif, graines de gardénia, perle de plastique...), 
Gentle Steam Eye Mask est en soi un écosystème. “Mimosa 
Echard est originaire des Cévennes, ce qui lui a peut-être 
inspiré son rapport aux strates du vivant, et à la main humaine 
qui vient imposer sa loi sur la nature, poursuit Madeleine 
Planeix-Crocker. Dans la même pièce commence l'invasion 
des Pains retrouvés de HaYoung, ces créatures étranges 
évoquant des mille-pattes, qu'iel fabrique à partir de pains 
perdus ou laissés dans la rue. Les œuvres de Mimosa 
Echard et de HaYoung présentent des textures et des techniques 
qui troublent les cadres disciplinaires du champ artistique.” 
Ce sont en effet tous les cadres et toutes les binarités que les 
croûtes questionnent : bonne ou mauvaise cicatrisation, 
attraction où répulsion, corps conformes où non conformes 
aux prescriptions sociétales.. Avec l'esprit qu’il déploie 
dans ses vidéos, l'artiste Ndayé Kouagou, exposé actuellement 
à la Fondation Louis Vuitton, nous perd justement dans un 
flot d’interrogations ironisant sur nos façons de penser trop 
tranchées avec l'œuvre À Coin Is a Coin. L'exposition Scabs 
nous invite donc à gratter la surface des choses, à partir à 
la découverte de nos corps, de nos blessures, de nos affects et 
de nos souvenirs enfouis, en acceptant de regarder ce qui peut 
gêner, ce qui rebute, ce qui échappe aux classements. 


© Ndayé Kouagou 


Ci-contre : A Coin Is a Coin 
(2022) de Ndayé Kouagou. 
Capture de film. 


Exposition Scabs aux Mécènes 
du Sud (Montpellier), du 29 juin 
au 30 septembre, 
www.mecenesdusud.fr 


Art 


L'EXPOSITION DU MOIS 
BASQUIAT x WARHOL 


Entre 1983 et 1985, Jean- 
Michel Basquiat et Andy 
Warhol ont produit des 
œuvres en duo. La Fondation 
Louis Vuitton présente le 
fruit de cette rencontre 
historique entre deux figures 
majeures du New York 
underground devenues des 
icônes de la pop culture. 


Par Matthieu Jacquet 


Debout côte à côte, les bras croisés et vêtus de gants et de shorts de boxe 
de la marque Everlast, Andy Warhol et Jean-Michel Basquiat sont parés pour 
un match endiablé. Sur cette photographie de 1985 signée Michael Halsband, 
ces deux figures majeures du New York underground de la seconde moitié du xx° siècle 
font équipe face au spectateur, plutôt que s'affronter. Une manière pour le moins 
directe d'introduire leur prolifique collaboration artistique, entamée en 1983. 
Pendant deux ans, les deux artistes réaliseront en effet une centaine d'œuvres “à 
quatre mains”, toiles souvent monumentales qui réunissent leurs techniques et 
styles picturaux complémentaires. Un corpus très riche dont la Fondation Louis Vuitton 
présente, jusqu'à la fin de l'été, un vaste panorama, cinq ans après avoir consacré 
à Basquiat une rétrospective qui avait déjà remporté un franc succès. 

Séparés par 32 années et des milieux très différents, Andy Warhol (1928-1987) 
et Jean-Michel Basquiat (1960-1988) auraient pu ne jamais se rencontrer. Diplômé 
des beaux-arts, proche de l'intelligentsia artistique, le premier commence dans 
le New York huppé des années 50 à s'illustrer dans la publicité et le design. Élevé 
dans le Brooklyn populaire des années 60 par une famille d’origine haïtienne et 
portoricaine, le second fait ses armes dans la rue en pratiquant le graffiti. Mais, en 
1979, alors que le jeune homme, âgé de seulement 19 ans, vend ses collages 
originaux, formatés comme des cartes postales, aux passants du quartier de Soho, 
il aperçoit, derrière la vitrine d’un restaurant, Andy Warhol - dont il est alors un 
grand admirateur - qu'il aborde pour lui en proposer, avec succès puisque ce dernier 
en achète deux. Si cet épisode restera un souvenir mémorable pour Basquiat, il ne 
le sera pas tant pour Warhol, qui, les années suivantes, demeurera assez dubitatif 
quant au potentiel du jeune New-Yorkais. 


Courtesy of the artist © Michael Halsband 


L'expo du mois — Basquiat x Warhol 
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L'expo du mois — Basquiat x Warhol 


C’est, trois ans plus tard, le déjeuner du 4 octobre 1982 qui changera la donne. 
Organisé par leur galeriste commun, Bruno Bischofberger, ce moment d'échange 
intense inspire immédiatement Andy Warhol, qui immortalise alors Jean-Michel 
Basquiat avec son Polaroid, avant de se faire photographier à ses côtés. Quant au 
jeune homme, il quitte le repas pour réaliser une peinture dans la foulée, qu'il dévoile 
deux heures plus tard. Sur Dos cabezas -— portrait désormais iconique -, Basquiat 
s’est représenté à droite, sur fond bleu, souriant et les cheveux hirsutes, tandis 
qu'à gauche on reconnaît les traits du visage d’Andy Warhol. Immédiatement, le pape 
du pop art se dit impressionné par la fougue et la rapidité du peintre. 

Alors que Basquiat séjourne, durant l'hiver 1983, chez Bruno Bischofberger 
à Saint-Moritz, le galeriste suisse a la surprise de découvrir dans les cahiers de 
dessins de sa propre fille de 3 ans des visages griffonnés par l’artiste. Une 
pensée lumineuse lui vient : inviter ce jeune prodige, qu’il commence tout juste à 
représenter, à créer des œuvres avec des peintres de renom afin d'appuyer sa 
notoriété. Enthousiasmé par le projet, Jean-Michel Basquiat cite immédiatement 
le nom d’Andy Warhol. Bruno Bischofberger propose également au grand 
peintre italien Francesco Clemente de se joindre à eux pour créer à six mains des 
cadavres exquis dans la lignée de ceux des surréalistes. Les trois artistes 
commencent ainsi à se faire passer feuilles de papier et toiles pour les remplir l’une 
après l’autre, déployant un vocabulaire pictural éclectique aux confins du 
symbolisme, du fauvisme, du graffiti ou encore de la publicité. 

Mais cet œuvre collectif prend un autre tournant lorsque, grisés par leurs 
échanges picturaux, Andy Warhol et Jean-Michel Basquiat décident de poursuivre 
leur collaboration en duo l’année suivante. Au sein de la Factory, où les deux 
peintres produisent côte à côte, leur geste se libère et les formats de leurs toiles 
s’agrandissent, atteignant jusqu'à huit mètres de largeur et près de trois mètres 
de hauteur. Afin de se laisser mutuellement la place de s'exprimer, Basquiat et Warhol 
dégagent de grandes zones vides aux couleurs vives et unies, où ils font 
apparaître plusieurs éléments, souvent récurrents d'une œuvre à l’autre : le logo 
GE de la firme d'énergie General Electric où la carte de la Chine pour Warhol, 
le masque africain pour Basquiat où encore la banane, hommage du jeune peintre 
à la couverture iconique de l'album The Velvet Underground & Nico (1967) signée 
par son aîné... Régulièrement, les deux hommes confrontent leurs interprétations 
d'un même sujet : une bouche remplie de dents pointues de Basquiat répond à un 
dentier lisse de Warhol, tandis que le logo en forme d'éclair de la marque d'électronique 
Zénith fait écho à des corps aux traits frénétiques, déchaînés par des décharges 
électriques. Au total, les deux peintres réalisent environ 160 œuvres portées par un 
équilibre déroutant, entre l'esthétique “à vif et directe” de Basquiat et celle “de 
la distance, voire de l'indifférence, non dénuée d'ironie” de Warhol, telles que les 
qualifie Suzanne Pagé, directrice artistique de la Fondation Louis Vuitton. 

“Quand Basquiat et Warhol m'ont montré leurs premières collaborations à 
deux, j'étais bluffé de découvrir toute cette production fascinante qu'ils m'avaient 
cachée”, se remémore Bruno Bischofberger, qui constate au printemps 1985 
combien son idée originale a porté ses fruits. Toutefois, lorsqu'il expose quelques 
mois plus tard une vingtaine de leurs œuvres, la réception critique est presque 
unanimement négative. À l'exception d'une poignée de collectionneurs, l'œuvre radical 
de Jean-Michel Basquiat est encore loin de gagner l'adhésion du public et des 
institutions — un retour qui conduit le jeune peintre, grand susceptible, à mettre fin 
immédiatement aux collaborations. De son côté, Andy Warhol est effaré que le 
New York Times décrive Basquiat comme une “mascotte” qu'il aurait manipulée pour 
obtenir cette riche production. 

Malgré sa réception mitigée à l’époque, cet épisode de leur carrière 
donne un nouveau souffle à leurs pratiques respectives. Jean-Michel Basquiat, 
qui comptait redonner à Andy Warhol le goût de la peinture, atteint sa mission. 
Comme le précise leur galeriste, “Warhol était un vieux fauve, mais il est devenu 
encore plus sauvage sous l'effet de son enthousiasme pour Basquiat”. De son 
côté, le jeune peintre de Brooklyn développe en solo sa pratique de la sérigraphie 
et de la céramique qu'il avait entamée avec son idole. S'ils ne retravailleront 
jamais ensemble, les deux hommes resteront bons amis avant de s’éteindre à la fin 
des années 80, à un an d'intervalle. Encore loin d'imaginer l'immense succès 
posthume qui attendra leur œuvre commun. 


Page précédente : Andy Warhol 
and Jean-Michel Basquiat #143 
New York City, July 10, 1985 
(1985) de Michael Halsband. 
Tirage gélatino-argentique, 
152,4 x 121,92 cm. 


Double page précédente : 
Collaboration No. 19 (1984-1985) 
de Jean-Michel Basquiat et 
Andy Warhol. Bâton d'huile, 
collage, encre sérigraphique et 
peinture polymère synthétique 
sur toile, 169 x 309 cm. 


Ci-contre : Portrait of Jean- 
Michel Basquiat as David (1984) 
d'Andy Warhol. Peinture 
polymère synthétique et encre 
sérigraphique sur toile. 

228,6 x 176,5 cm. Collection de 
Norman et Irma Braman. 


Basquiat x Warhol - À quatre 
mains, jusqu'au 28 août à la 
Fondation Louis Vuitton, 
Paris XVI. 


© The Andy Warhol Foundation for the Visual Arts, Inc./Licensed by ADAGP, Paris 2023 


Point de vue 
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L'ART DE L'ESQUIVE 


Tel un cours d’eau mouvant et 
insaisissable, l’art de Trisha 
Donnelly se construit au gré 
de méandres poétiques et 
imprévisibles. Apparaissant là où 
on ne l'attend pas, disparaissant 
là où elle était annoncée, elle 
laisse si peu de traces de ses 
performances que chacun peut 
se demander si celles-ci ont 
réellement existé ou n'ont été 
qu’un mirage. 


Ci-contre : Untitled (2022) 
de Trisha Donnelly. 
Impression sur papier RC, 
26,7 x 15,6 cm. 
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Ci-contre : The Black Wave 


(2002) de Trisha Donnelly. 
Impression noir et blanc sur 


papier RC. 
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Point de vue - Trisha Donnelly 


Par Éric Troncy 


Juchée au sommet de la tour Eiffel, 

vêtue d’une armure de samouraï et munie d'un 
mégaphone, Trisha Donnelly annonça récemment, 
en japonais ancien, à minuit tapant un soir de 
pleine lune, tandis que vrombissait autour d'elle 
un essaim de lucioles phosphorescentes 

et qu’un orage spectaculaire déversait sur la 
capitale des trombes d'eau et déchirait 

le ciel de violents éclairs, qu'elle exposerait à 
partir du 26 mai à la galerie Air de Paris à 
Romainville. Elle le fit peut-être, ou peut-être 
pas, à vous de voir à défaut de savoir, car 

si cela se produisit, ce fut sans communiqué de 
presse et sans qu'aucune photographie 

n'ait été prise pour documenter l'événement, selon 
un principe désormais bien établi par l'artiste. 
Moyennant quoi, il est bien possible que tout cela 
sorte simplement de mon imagination et s'imprime 
à présent dans la vôtre. Du moins en ce qui 
conerne la partie tour Eiffel et samouraï, car le 
reste — en l'occurrence l'exposition à Romainville — 
est pour l'heure une certitude... provisoire. 

La dernière fois qu’on parlait de Trisha 
Donnelly dans les pages de Numéro, c'était en 
2016, à l’occasion de son exposition personnelle 
à la Kunsthalle de Bâle. Concomitamment, le 
Palais de Tokyo annonçait, avec pas mal 
d'imprudence, une exposition de la célèbre artiste 
américaine à venir l’année suivante. Parce 
que je connais la chanson, j'écrivais alors ici 
même que le oui donné par l'artiste à cette 
proposition ne signifiait nullement que l'exposition 
aurait lieu. Évidemment, et sans grande 
surprise, l'exposition n'eut jamais lieu, l'artiste 
s'étant finalement ravisée. 

De fait, cette artiste née en 1974 à 
San Francisco et résidant désormais à New York, 
n'est pas, comme le disait Warhol à propos 
de lui-même, “principalement connue] pour sa 
célébrité”, mais plutôt connue pour dire non. 
Dans le livre qu'il publia en 2016, Tell Them 
l Said No, le critique d'art Martin Herbert évoque 
“divers artistes s'étant retirés du monde de 
l’art ou ayant adopté une position antagoniste 
vis-à-vis de ses mécanismes”, parmi lesquels 


Cady Noland, Laurie Parsons (qui après avoir 
enflammé la critique au milieu des années 80 
dans le Lower East Side new-yorkais partit 
travailler dans un hôpital et démentit 
catégoriquement avoir pris part à cette chose 
appelée “art contemporain”) ou encore Trisha 
Donnelly. C'est à elle qu'il emprunte le titre de 
son livre. Il raconte en effet que, tandis qu'il 
était chargé d'écrire pour un magazine d'art sur 
l'exposition que cette dernière devait présenter 
à la Serpentine de Londres, il demanda à 
l'institution de bien vouloir relayer pour lui quelques 
questions à l'artiste. La Serpentine relaya 
également la réponse de l'artiste : “Tell them 

l said no.” Dans ce passionnant ouvrage, 
Martin Herbert remarque que “désormais une 
grande partie du rôle de l'artiste, dans un 
monde de l’art massivement professionnalisé, 
est de se montrer, de s'autopromouvoir, d’être 
présent”. On aurait tort de croire qu'il fait ici 
allusion à la performance The Artist Is Present 
présentée au MoMA en 2010 par celle qui 

se décrit elle-même comme “/a grand-mère de 
l'avant-garde”, alias Marina Abramovic. Il désigne 
plutôt la “orésence”, la réceptivité attendue des 
artistes à toutes sortes de requêtes : 
commentaires sur leur propre œuvre pour les 
médias, exposition de soi, présence sur 

les réseaux sociaux, etc. Pour sa part, Trisha 
Donnelly est parfaitement absente de quelque 
réseau social que ce soit et n’accorde jamais 
d’interview — enfin pas depuis que, en 2010, 
elle accepta de raconter pour une séquence filmée 
comment elle trouva à Cologne un organiste 
capable de comprendre son intention de 
déconstruire et de reconstruire l'espace avec 
des sons. La séquence dure à peine une 
minute et, parce qu'elle est toujours la seule 
treize ans plus tard, elle semble parfaitement 
fausse et prend presque l'allure d’un élément 
sciemment ajouté à son œuvre. 

Ses performances (elle les interprète seule, 
sans les annoncer jamais, laissant ouverte la 
possibilité qu’elles aient lieu sans jamais rien 
garantir), ses dessins sur papier petits ou 


grands, ses sculptures en marbre italien 

(blocs de pierre ponctuellement ouvragés de stries 
et de reliefs minutieux, tels des vestiges 
archéologiques remarquablement conservés), ses 
projections vidéo (parfois une image d’une 
seconde répétée en boucle) et les outrages qu'elle 
inflige aux espaces d'exposition (recomposés, 
plongés dans l'obscurité, organisant 
méticuleusement des rais de lumière du jour) ont 
deux points communs : leur pouvoir 
d'attraction et leur opacité. Dans une industrie 
qui, ayant abdiqué l’idée même d'incertitude 

et s'étant recroquevillée sur l’univoque, appelle 
des messages clairs et sans nuances, ses 
œuvres ne sont franchement pas littérales, elles 
ne sont pas la mise en forme évidente d’une 
intention dont elles retranscriraient le message 
simple. Elles participent, plus justement, d’une 
relation entre l'œuvre et le spectateur comprise 
différemment, et sans mode d'emploi, comme 
une “expérience” liée au temps : c'est ici et 
maintenant - mais c'est pour toujours. Impossible 
de dire exactement ce que l’on voit dans les 
images, qui semblent fixes mais qui tremblent, 
de ses projections vidéo, notamment des trois 
qui furent présentées il y a trois ans chez 
Matthew Marks à New York. Évoquant la nature 
des images des derniers films de Jean-Luc 
Godard volontairement polluées par des aberrations 
numériques, elles semblent en effet avoir été 
compressées numériquement puis boostées lors 
de leur décompression, mais leur totale 
étrangeté s'impose au spectateur sur le mode de 
la fascination absolue. Comme si l’art était 

un langage en soi, sans connexion aucune avec 
notre vocabulaire et notre grammaire. 

Et comme si toute tentative de traduction était 
vouée à l'échec, voire parfaitement illusoire. 
Ainsi, lors de son exposition à la galerie Casey 
Kaplan, en mai 2010, qui eut lieu durant 

la Gallery Week de New York, elle répondit très 
aimablement à un spectateur qui lui demandait : 
“Pouvez-vous nous parler un peu des 

œuvres de cette exposition ?” en lançant sur son 
iPod un morceau de musique du chœur 


masculin Optina Pustyn de Saint-Pétersbourg, 
intitulé The Little Cuckoo. 

Le travail de Trisha Donnelly n'est certes ni un 
art de la communication ni de la consommation. 
Son célèbre “non” s'adresse finalement à tout ce 
qui n'est pas l'essence même de l’art, s'inscrivant 
dans cette addition d'actes successifs qui 
en perturbent l'expérience et semblent pourtant 
devenus indispensables, et même désirables. 
Si cette fin de non-recevoir semble brutale, elle 
est pourtant la plus honnête expression de ce qui 
se joue dans son œuvre : elle aussi dit “non” à toutes 
sortes de conventions. Ses ambitions en feraient 
une œuvre strictement conceptuelle si elle n'était 
aussi franchement centrée sur l'émotion pure. 
Car, en l'absence de toute autre forme de repère 
pour l’appréhender, nous n'avons que cela à notre 
disposition. Il faut, en somme, nous en remettre 
à l'imaginaire de l'artiste, et lui faire une confiance 
totale. Elle avait indiqué très tôt qu'il en serait ainsi : 
l’une de ses premières œuvres, intitulée Canadian 
Rain, la montre exécutant des figures d'art 
martiaux au terme desquelles elle désigne du doigt 
un point sur le mur derrière elle. Lors de 
l'exposition inaugurale de cette œuvre, il y avait, 
cette fois, un communiqué de presse. Il indiquait 
simplement que dans cette œuvre, Trisha Donnelly 
“créait de la pluie au Canada”. 

Un mois avant son exposition chez Air 
de Paris, à Romainville, Florence Bonnefous, 
cofondatrice et directrice, avec Edouard 
Merino, de la galerie, avoue sans détour ne rien 
savoir de ce que sera cette exposition. À cette 
heure, elle n’en connaît même pas le titre, aucun 
transport n’a été organisé, pas de liste d'œuvres, 
encore moins d'images, aucune idée de ce qui sera 
exposé. “Sans doute des pierres...”, me dit-elle 
en savourant elle aussi à sa plus juste valeur le 
caractère laconique de l'information. Elle n'est 
pas inquiète. Elle a commencé à travailler avec 
Trisha Donnelly en 2002, juste après que celle-ci 
eut obtenu son master en beaux-arts de l'école 
d'art de l’université Yale. C'est la plus ancienne 
galerie de l'artiste et, jusqu'à preuve du contraire, 
ses expositions ici ont toujours eu lieu. 


Joaillerie 


Célestes 


La collection de haute 
joaillerie Histoire de Style, 
Like a Queen de la maison 
BOUCHERON s'inspire de 
l’histoire de la famille 

royale britannique. Ce bijou 
d'oreille baptisé Color Block, 
en or blanc pavé de diamants, 
se décline en trois versions 
aux couleurs de la garde-robe 
de la reine, orné, suivant le 
modèle, de saphirs jaunes, rose 
fuchsia ou bleu turquoise. 


Illustration Blandine Chabani, réalisation Rebecca Bleynie, texte Erwann Chevalier 


Serti d'une myriade de 
diamants qui tourbillonnent 
autour d’un éblouissant 
saphir, le collier Sama révèle 
l'excellence du savoir-faire 
de la maison CARTIER. Cette 
magistrale pièce, dans 
laquelle les diamants semblent 
littéralement danser pour 
mieux révéler leur éclat, 
témoigne de la virtuosité des 
atelier du joaillier parisien 
fondé en 1847. 


Inspirée par le solstice d'été, 

la nouvelle collection de haute 
joaillerie de PIAGET mêle les 
lumières vives et fabuleuses d’un 
soleil brûlant à son zénith aux 
teintes délicates d’un grandiose 
crépuscule d'été. Trésor d’art 
joaillier, cette magnifique 

bague en or blanc aux courbes 
délicates met en exergue 

un impressionnant saphir taille 
coussin auréolé d’une pluie 

de diamants taille poire, taille 
marquise et taille brillant. 


S’inspirant de l’immensité 

du cosmos, la collection Sous 
les étoiles, une rêverie céleste, 
du joaillier parisien 

VAN CLEEF&ARPELS, évoque 
la danse des planètes et 

des figures célestes aperçue 
lors d’une soirée d'été au 
bord de l’océan. Déployant un 
répertoire de formes et de 
pierres inédit, cette onirique 
bague en or blanc aux lignes 
graphiques est sertie d’un 
saphir ovale central couronné 
de délicats spinelles noirs et 
de diamants blancs. 


Le joaillier londonien 

GRAFF a bâti sa notoriété sur 
les diamants blancs 
extraordinaires. Enjolivant 
cette gemme d'exception 

en lui associant des pierres 
précieuses aux couleurs 
éclatantes, la maison imagine 
cette délicate paire de 
boucles d'oreilles, qui semble 
composée d’évanescentes 
gouttes d’eau. Façonnées en 
saphirs taille poire, elles 
révèlent toutes les facettes de 
cette somptueuse pierre 
bleue d’une profondeur et d’une 
brillance infinies. 


Boucheron - Cartier - Piaget - Van Cleef&Arpels - Graff - De Beers 


La maison DE BEERS 

présente le deuxième chapitre 
de sa collection The Alchemist 
of Light. La parure Optical 
Wonder joue, à l'instar de 
l'artiste Victor Vasarely, sur les 
illusions d'optique à travers 

sept pièces inspirées de motifs 
géométriques. Parmi elles, 

cette hypnotisante bague 
associant la pureté des diamants 
à l'aluminium bleu céruléen, 
déployés autour d’un majestueux 
diamant taille émeraude. 
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Le grand bleu 
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Maillot de bain, GUCCI. 
Chapeau, BALMAIN. 


Minirobe à franges en soie, 
PUCCI. Lunettes de soleil, 
LOEWE x PAULA'S IBIZA. 


Maillot de bain, CALZEDONIA. 
Sabots, BALENCIAGA. 


Haut fleur en impression 3D 
et culotte, LOEWE. 
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PACO RABANNE. Bottines, 
MAISON MARGIELA. 


Maillot de bain et collier, CHANEL. 3 > 


hi > tps mem 


Sac “Glove” et sabots, BALENCIAGA. 


Robe en tulle et boucle 
CNE STUDIOS. 
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Robe en laine fine, SAINT 
LAURENT PAR ANTHONY 
VACCARELLO. 


j FPT ? ns ia si tres 
ARRET Ÿ cils PT r PE 1 URI JE ER 2 


< 
— 
: 
© 
Œ 
< 
2 
Z 
(e] 
“2 
< 
= 
a 
4 
© 
m 


et lunettes, LOUIS 
YOI KUSAMA. 


Caftan en tulle etrobe en charmeuse 
de soie, RICK OWENS. 


Mannequin : Naomi Apajok chez 
Select Model Management. Coiffure 
et maquillage : Rubén Märmol avec 
les produits L’Oréal Professionnel 
chez Kasteel Artist Management. 
Assistant réalisation : Alejandro 
Lozano. Set design : Virginia Sancho. 
Numérique : Jéssica Rodriguez. 
Retouche : La Cäpsula. Production : 
* Txema Yeste’ Studio. ; 


Splash 


Photographie Ben Hassett 
Réalisation Charles Varenne 


Boucles d'oreilles “La Star 
du Nord” et “L'Élan Vital” en 
or blanc et diamants, LOUIS 
VUITTON. 


Cube Diamant”, 


bagues “Maillon Star” et 


“Pulse” 
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en or blanc et 


diamants, DINH VAN. 


Haut en résille, BALENCIAGA. 
Manchettes “Bone” en argent, 
ELSA PERETTI POUR 
TIFFANY & CO. 
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Collier èt boucles d'oreilles 
“Rose Dior Bagatelle”.en or 
blanc et diamants, DIOR 
JOAILLERIE. 
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en orblanc, saphirs et 


diamants, FRED. 
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Bgdes en or noir, or 


blanc et diamants, 
REPOSSI. 


Collier “Plume” et 
boucles d'oreilles 
“Lune” et “Étoile 
Filante” en or blanc et 
diamants, CHANEL 
JOAILLERIE. 


Bague et boucle d'oreille 


“Trinity for Chitose Abe of 
Sacai” en or gris, or jaune 


et or rose, CARTIER. 


Boucles d'oreilles “Éternal 
Gold” en or jaune, PRADA. 
Mannequin : Aylah Peterson 
chez Oui MGMT. Coiffure : 
Sebastien Bascle chez Calliste 
Agency. Maquillage : Lloyd 
Simmonds chez Agence 
, Carole. Manucure : Sophie 
: Adam chez Calliste Agency. 
ante réalisation : Ismène 

Set design : Samirha 
é2Suan MGMT. 
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À gauche : blazer et jupe en soie, 
FENDI. Haut de maillot de bain, . 
YASMINE ESLAMI. À droite : "N | 
robe en soie, FENDI. ’ : 
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Robe en soie et tulle brodé de 
cristaux, PACO RABANNE. 
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Bra$sière et jupe'en soie, ETRO:. 
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Ensemble en soie et Nylon, 


LOUIS VUITTON. 


Débardeur. en cuir, TOD’S. Short en 
* laine brodée de cristaux, AREA. 


Jupe en soie portée en robe, 


À gauche : caraco en dentelle et 
soie, culotte et collant. À droite : 
robe et foulard en soie, SAINT 
LAURENT PAR ANTHONY 
VACCARELLO. Manchettes et 
bracelets en or jaune et or blanc, 


SAINT LAURENT FINE 


JEWELRY PAR ANTHONY 
VACCARELLO. 
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Robe en popeline de cotone 
dentelle, PRADA. 


Robe en soie, SPORTMAX. 
Mannequins : Julia Pacha chez 
Women MGMT. Estrella Gomez chez 
IMG Models. Coiffure : Yumiko 
Hikage chez CLM Agency. 
Maquillage : Annabelle Petit avec les 
produits MAC Cosmetics chez 
Wise &Talented. Manucure : Sylvie 
Vacca chez Call My Agent. Set 
design : Antoine Dugrand. Assistants 
réalisation : Ismène Duprat, Arthur 
Callegari et Louise Victor. 
Production : Talent and Partner. 
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casquette, BAL] 


À gauche : haut en cuir tressé, 


jupe longue en coton.pli 
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lroitè: 
haut en résille et 


Haut en coton, 
Pantalon 


Haut en coton et chaussures, 
COURRÈGES. Jean, PETER DO. 
Jupe frangée en denim, DAVIDE 
BAZZERLA. 


| 2 2 
à 


4 à 


exe 


qi vas 


- . 4 


; FU 


r 


Robe et soutien-gorge en satin et 
tulle, et bottes, FENDI. 
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Combinaison en soie brodée de 
perles, EMPORIO ARMANI. Visière 


et sac, MARINE SERRE. 


Lee 

SAR Ale en soie brodée de perles et 
= boucles d'oreilles, EMPORIO 
. ARMANI. 
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Salopette en denim et bottes, 
BURBERRY. Manteau en denim 
enduit, DIESEL. 
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Tirritir 


pobsrerertt 


°T: h en cuir et haut en Lycra, 
AZ FACTORY.Pantalon ensimilicuir, 
SHANG XIA. Baskets, BURBERRY. 
Ceinture triple (portée); MIAOU. 
& a 3 Ceintures vintage. é 


Robe en soie et satin, et 


be D... PRADA. Casquette et bonnet, DIOR. 


Hauts et jupes longues en coton 
brodé, MARCIANO BY GUESS. 
Collier et ceintures, CHANEL. 
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Gilet, haut et jupe en.cuir colliers, 
ceintures et chaussures" CHANËL. 
Boucles d'oreilles, JACQUEMUS. 
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Japhie Bruno + Nico Van Mossevelde 
Réalisation Irina Marie 


À gauche : robe en résille de soie 
, et coton, DIOR. 


Robe en tulle brodé, FENDI. 


Robe en coton brodé de 
cristaux, MIU MIU. 


Combinaison en tulle brodé de 
sequins, DSQUARED2. 


Maillot de bain, CHANEL. 
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Robe brodée de paillettes, PINKO. 


Maillot de bain, EMPORIO 
ARMANI. Pantalon en soie et 
À strass, GIORGIO ARMANI. 


Trench en coton, JACOB COHËN 
BY MATTHEW ADAMS DOLAN. 
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Robe en résille de soie et coton, DIOR. 
Mannequin : Elisa Nijman chez Viva 
Model Management. Coiffure : Anne 
Sofie Begtrup avec les produits Oribe 
chez Wise & Talented. Maquillage : 
Marie Guillon. Assistant réalisation : 
Fernando Damasceno. Retouche : 
Camillo Bernardi Studio. Production : 
Julie Giudicelli chez Obvious. Merci à 
l'hôtel Savoy Palace (Madère, Portugal). 
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Photographie Julien Vallon 
Réalisation Rebecca Bleynie 
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| Robe en dentelle brodée 
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Maillot asymétrique, SCHIAPARE 
Manchette, AURÉLIE BIDER 
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Haut en satin gaufré, WE11DONE. à 


Boucle d'oreille, HUGO KREIT. 


Veste en Lurex métallisé, GUCCI. 


Robe en satin, PRADA. 
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Cape en perles ‘deverre-etrésine, 
GIORGIO ARMANI. Maillot de 
bain, EMPORIO ARMANI. 


Robe longue à capuche en crêpe 
de jersey, SAINT LAURENT PAR 
ANTHONY VACCARELLO.. 
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Horlogerie 


Photographie Guido Mocafico 
Réalisation Spela Lénarcic 
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À gauche : montre “Gucci 
25H” en acier, GUCCI 
HORLOGERIE. À droite : 
montre “Santos de Cartier” 
en acier, CARTIER. 
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Montre “J12 X-Ray Star”, 
édition limitée en saphir givré, 
or blanc et diamants, CHANEL 
HAUTE HORLOGERIE. 
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Montre “Oyster Perpetual 
Datejust 36” en Rolesor 
gris, ROLEX. 
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Montre “Royal Oak” en acier 
et diamants, AUDEMARS 
PIGUET. 


“La D de Dior 


Satine” en or jaune, acier, 


Montre 


malachite et diamants, 
DIOR HORLOGERIE. 


[ 


CARRERA 


Montre “Carrera Date” en 
acier, TAG HEUER. 
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Montre “RM 037” en or gris 
et céramique blanche, 
RICHARD MILLE. 


Beauté — Parfums 


lisation Laurence Hovart 
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Photographie Guido Mocafico 


À gauche : “Aqua Media, Cologne Forte”, eau de parfum, collëction Cologne forte, MAISON FRANCIS KURKDJIAN (disponible à partir du 1° juin). 


“Un Jardin à Cythère”, eau de toilette, la collection Parfums-Jardins, HERMÈS. 


“Dioriviera”, eau de parfum, La Collection Privée Christian Dior, CHRISTIAN DIOR PARFUMS (disponible à partir du 1° juin). 


“Girl Life”, eau de parfum, ROCHAS. 


“Angel Elixir”, eau de parfum, MUGLER. 


“Highgrove Bouquet”, eau de parfum, PENHALIGON'S. 


LOUIS VUITTON. 
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: , eau de parfum, collection Parfum 


“Pacific Chill” 


“Nomade, Jasmin Naturel Intense”, eau de parfum intense, CHLOÉ. 


Voyage 


BAIN DE MINUIT 


Le photographe David Black capture la 
grâce infinie des corps se baignant dans 
e mer d’un noir profond, telles les étoiles 
1ottg nt dans l’immensité du ciel nocturne. 
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Ces images font partie de la série Swimmers de David Black. 
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Kim Jones. Photo by Eli Russell Linnetz 


Face to face 


KIM JONES AND CYRILL GUTSCH 


English text 


Eleven years ago, designer Cyrill Gutsch founded Parley for the Oceans, 
a charity dedicated to preserving the sea from plastic pollution by 
collecting and recycling it. Close to the worlds of art and fashion, the 
organization is putting its money on design as the spearhead for eco- 
responsible innovation. In this context, Dior Menis currently showing 
its second collaboration with Parley for the Oceans, a recyled-plastic 
beachwear collection designed by the labels British creative director, 
Kim Jones. For Numéro, the two men sat down to talk about the future 
of the oceans and the question of biodiversity, subjects that are of great 
importance to both of them. 


Interview by Delphine Roche 


NUMÉRO: This is your second 
collection of men’s beachwear 
together. How did your collabo- 
ration come about? 

KIM JONES: Growing up in several 
African countries, | had the chance 
to discover the world when it was in 


rather better health than today. | love 
diving — | travel the world to go and 
see rare and wonderful fish and an- 
imals. | really love what Cyrill does 
and what Parley for the Oceans 
stands for, and we thought, well, in 
these big brands like Dior, it's 


important to have a conversation 
about sustainability. It just seemed 
logical, so we started the discussion. 
We’ve now reached a critical mo- 
ment where things need to move, 
but a big ship like Dior takes quite a 
long time to turn around. So we're 
doing it collection by collection. The 
Dior Essentials collection uses 80% 
sustainable and recycled materials, 
while in this capsule collaboration 
with Parley for the Oceans we've 
reached 96% recycled plastic. 

CYRILL GUTSCH: First of all, it's 
important for me to work with some- 
one who really loves animals. You 
can't show empathy for the cause 
we represent without feeling it, with- 
out knowing the beauty of the sea 
and being in love with it. So that's the 
number-one reason | love to work 
with Kim, besides his being a fantas- 
tic designer. We were talking about 
how wonderful octopuses are just 
now — there's something that con- 
nects us deeply. We approach it 
from very different angles, but we 
meet on a very pragmatic level of 
actually making things happen. In 
my world of environmentalism, 
there's a lot of talking, there are a lot 
of ideals. You can try to dream of a 
world that is non-toxic, non-harmful, 
but if you're not taking the steps to 
get there, you'll never change the 
way we do business — and the way 
we've done business these last few 
decades has created a nightmarish 
scenario. | feel the approach of go- 
ing item by item, collection by collec- 
tion, is a very good one, because 
every collection is a lesson for the 
whole organization. Things take 
longer, things cost more, things 
need to be communicated — it's way 
more effort to make things 


differently. And without a strong cre- 
ative champion on the organization’s 
side, there's no way for us to achieve 
that. So that's why Kim and | are 
working together, in my eyes. 


Sustainable development is gen- 
erally presented as problem to be 
solved, but you show it can also be 
a source of renewed creativity. 
KJ: l think a customer will spend a 
bit more money on something they 
know is better for the environment. 
À store such as Dior is expensive 
anyway, So it's not like you're going 
to question a few more euros. The 
first collection was very well ac- 
cepted by the consumer, so it's great 
to carry on the relationship with 
Parley For the Oceans because we 
can develop it further, we can look at 
different product categories, such as 
leather goods. Obviously, it takes a 
lot of time and research to achieve 
the quality needed for a Dior piece. 
But Parley worked as fast as possi- 
ble to make it happen — it's a really 
impressive organization. One of the 
advantages of the luxury sector is 
that volume is relatively limited in 
comparison to mass producers. And 
at LVMH the question of sustainable 
development is treated very seri- 
ously. It's something my teams take 
particularly to heart, among them 
Natalia Culberas-Cruz [director of 
sustainable development], Rémi 
Macario [product coordinator for 
sustainable development] and Lucy 
Beeden [design director]. These are 
people who also like to travel, ski, or 
dive, and who, like me, are horrified 
by the current state of the planet. It's 
important for us that future genera- 
tions can see all the magnificent an- 
imals out there in the world. 
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English text 


CG: Protecting life is the new luxury 
really. And to that end, we always try 
to use the most appropriate materi- 
als. In the Dior Men/Parley collection 
you can say that each product fights 
our battle on the front lines. 


How difficult was it, using recy- 
cled Parley Plastic®, to obtain 
fabric that met the standards of 
Dior Men? | believe the research 
began back in 2019. 

KJ: It took time, but, you know, it's 
worth taking time to do it because 
then you can use it longer. When 
saw the first samples and swatches, 
| was like, “Wow, you wouldn't know 
that's recycled plastic.” That's an 
exciting thing for us, because it 
means we can think of designs in a 
much more fluid and natural way. For 
me, recycling plastic is such a logical 
thing, because it's such a problem. 
| returned to Indonesia last summer 
for the first time since the pandemic. 
And it was so different. For example, 
you've got the entrance to Komodo 
National Park with its beautiful pris- 
tine beach on one side, but on the 
other it's all plastic. | was with Kate 
Moss and everyone, and we just got 
bags and were filling them up with 
plastic, because that's what we 
could do. It's certainly not the fault 
of the people who live there since 
plastic washes up from everywhere. 
So for me it's a big concern, be- 
cause | love nature — when | stop 
doing fashion, l'm going to do con- 


“When | stop 
doing fashion, 
lm going to do 

conservation 

full time.” 
Kim Jones 


servation full time for sure. Life is 
divided into different chapters, and 
l've got projects that | work on and 
sponsor, for example the preserva- 
tion of a rare monkey in Vietnam. 
When | started, there were only 500 
left, and today there are over 1,000. 
When l’m not working, | want to be 
in nature, | want to walk through sa- 
vannah or go underwater and see 
Sharks, turtles, pygmy sea horses, 
all these beautiful creatures. It might 
sound very contradictory with what 
I do for a living, but | don't think so. 
| know | can also help — I help a lot of 
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different communities in Kenya, for 
example. These are the things l’m 
passionate about, and that's the leg- 
acy l'd like to leave behind me more 
than anything else. 

CG: | don't see a contradiction here 
— actually | see the opposite. For me, 
it's a very logical alliance, and | find 
that the criticism about luxury taking 
new environmental initiatives is 
wrong. | think we are taking a step 
now where we're democratizing en- 
vironmental protection. It starts from 
the top, because those at the top 
can actually make the biggest deci- 
sions, and they're the ones who can 
master materials and do all the R&D 
and pay the higher prices. Because, 
let's be realistic, our material is not 
affordable for most companies out 
there. Working with the luxury sector 
also means the products are not 
ending up in a landfill because they 
have a secondary market or because 
people keep them forever. So there 
are a lot of reasons why we work 
with luxury. Another one is that we 
create value, which you can later 
break down to the masses once 
there's a new understanding. 

KJ: It also helps you develop your 
technology so that it eventually be- 
comes affordable and accessible to 
different sectors of the market. 
Starting at the top of the pyramid 
allows you to establish an icon, an 
example, and afterwards to democ- 
ratize your material. 

CG: Absolutely. Fashion and art are 
really our space industry, or our 
Formula 1. And fashion is one of 
those rare industries where the de- 
signer has so much power. In most 
businesses, designers have to obey 
more or less. For me, fashion is the 
last Kingdom of design. 


Is that your feeling Kim? 

KJ: Well, you can come up with an 
idea like this and people will go, “Oh, 
but that’ll be expensive.” So it's up 
to you to convince them. “| know it's 
expensive, but clients are going to 
like it.” You have to trust your in- 
stincts. People were locked down for 
almost two years during the pan- 
demic, so what do they want to do 
now? They want to go and see the 
world. When they start seeing the 
problems in the world, they want to 
help. Because everyone’s got com- 
passion. People start petitions, for 
example. Everyone does this, every- 
one does that, and it filters through. 
But if | meet anyone powerful or in- 
fluential, | always talk about the en- 
vironment with them, and | talk about 


the projects | do in Africa and 
Vietnam and the things | want to do 
in the future. And when addressing 
people who don't quite understand, 
l'always talk about it in terms of their 
grandchildren, because if you talk 
about their grandchildren not seeing 
what they've seen, that's a sad situ- 
ation. You know, in 20, 50 years, 
| might not be here, but | don't care 
about that, because it's important to 
fight for the world's future. 

CG: And time is an issue now. In the 
last ten years we've seen a rapid de- 
cline of life out there. And I see it with 
my own eyes — | don't even need to 
look at the scientific stats. And the 
next five to ten years will mark an- 
other drastic jump. And we are so 
many people and we kill and we pol- 
lute. So now it's about redesigning 
the source of that problem, which is 
materials. We're in a material revolu- 
tion, really, the same way we all ex- 
perienced the digital revolution. 
Recycling is one aspect of that, and 
it will always play a role because na- 
ture is the master of recycling. The 
materials will change though. We 
want to hack cells, and grow things 


that we need instead of coming with 
our not-so-intelligent materials. It's 
an evolution that we can steer and 
drive. Everything we do today has a 
very big impact on tomorrow, if we 
were to halt now and say we're wait- 
ing for the perfect material, tomor- 
row would never come. We’d get 
stuck in the old. So we need to do 
everything we can today. And that's 
what | learned at Parley. You know, 
if you just talk, nothing happens. 
KJ: You've gone out and done it. It's 
something | would think about, but 
| don't have the technical insight for 
that. Though | have found the niche 
that allows me to work on and de- 
velop my passions outside of fash- 
ion. And one of my favourite things is 
taking people to places in the world 
they've never been to before - and 
then they get into it too. We’ve lost 
six percent of mammals and verte- 
brates since 1960. That's a huge 
amount. But there's still lots of wil- 
derness left. In North America, par- 
ticularly in Canada, or in Congo. It's 
also about helping the communities 
to support it. It's not ours to own, 
because we've done that before. My 
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Cyrill Gutsch. Photo by Ami Sioux 


father taught me a lot about Africa. 
He lived there for 40 years and 
taught me racism was wrong, that 
everyone is born the same. He 
worked for the UN and found water 
for people where there was no water. 
But he wouldn't do things that were 
about making people money; he did 
stuff that was really about support- 
ing communities. Before he died, his 
last job was working on how to re- 
structure and protect the forests that 
border the Sahara, so that the desert 
sand won't encroach any further. He 
studied different types of oxides to 
cool the air, things like that. 


Cyrill, you spoke about the mate- 
rials revolution - what part do 
natural materials coming out of 
ecological agriculture play in that 
future? 

CG: Nature offers so many re- 
sources that are more sustainable 
and renewable. How can we create 
the most amazing fabric out of cells 
retrieved from coral? How can we 
use 100-percent-natural fibre from 
Manila hemp? 

KJ: And these resources can also 
help in medicine. There's probably a 
plant or something out there that can 
help cure cancer. 

CG: That's a very important point. 
For too long, we’ve felt we know it all 
and that we're better than nature. 
Sometimes we even thought we'd 
improved on nature. But the truth, as 
Kim just said, is that we’ve barely 
unlocked her secrets. There are so 
many natural wonders that could 
cure disease: enzymes, creatures, 
organisms out there that can solve 
problems we have or don't even 
know we have. It's a wonderful 
world. And for too long we’ve been 
too arrogant, and have just poisoned 
and killed. Now at last, let's hope, 
we're moving towards an eye-level 
relationship with nature and truly col- 
laborating with these creatures. 

KJ: Yeah. | mean, l’ve gone tracking 
in the Amazon. l've gone all over the 
world, and you talk to local people 
and they just show you a handful of 
plants and what they can do for their 
community. And that's just the sur- 
face. So you have to go back to na- 
ture, it's really important. Obviously 
you need to carry out proper medical 
studies, but the planet is here, andit 
has pretty much everything on it. 
What is it, like only five percent of the 
deep sea has been explored? 

CG: That's right, five percent. We 
know more about space than we 
know about the oceans We still don't 


know what all these creatures do 
down there. We thought there was 
no life in the deep sea, and now 
we've discovered there is. We know 
so little. We believe in science, but 
there is other knowledge. There's 
indigenous community knowledge 
that we haven'’t bothered to look at 
because they're not writing scientific 
papers. But the truth is they proba- 
bly know more, because they learn 
to trust in the knowledge of nature, 
which we still don't understand from 
a scientific standpoint. So there's 
something between instinct and hu- 
man science — there's a gap that 
needs to be bridged. 


When you founded Parley for the 
Oceans, no one was yet talking 
about the danger of drought and 
the lack of water. Now everyone 
is conscious of the problem. 

CG: Ten years ago when we started, 
people thought we were crazy. They 
were like, “This guy lost it.” Now is a 
very different moment — people have 
understood that there's no hiding 
ground. You can't imagine that you'll 
live protected in a gated community: 
everyone will be impacted. And 
that's why the pandemic we just ex- 
perienced is a little taste of how 
powerful nature can be, you know? 


Kim, fashion has to sell dreams. 
How do you reconcile that with 
environmental concerns? 

KJ: Fashion is about the dream, but 
the dream has to be a reality, be- 
cause it can quickly go from a dream 
to a nightmare. If you can incorpo- 
rate some of this sensibility into fash- 
ion, you're still creating the dream, 
but you're also thinking about the 
future. If l’m doing a couture show, 
that's my real dream, because that's 
where we really play around with the 
codes of the house and can embroi- 
der and embellish. But there are also 
more practical things we can do in 
helping Parley and other such organ- 
izations to spread their message. If 
you go to Indonesia, the Philippines, 
or the Maldives, and you're wearing 
your Dior, and you know that it's 
made of plastic that came from the 
sea, that you bought something that 
is helping, then you appreciate it 
while being there. That's a good feel- 
ing. And that's one thing that clothes 
do — they make people feel good 
about themselves. That's something 
lrealized when | started at Dior. And 
if you know that the clothes you're 
wearing also help the planet, it's part 
of the dream as well. 


English text 


Music 


TYLA, 
QUEEN OF AMAPIANO 


Hailed by rapper Chris Brown and 
reality-TV star Kim Kardashian, 
South-African singer Tyla is 
following in the syncopated 
footsteps of Rihanna and Aaliyah. 
With her sculptural beauty, her 
sublime R'n'B voice that recalls 
the best high priestesses of the 
genre, and her amapiano sounds 
(that heady, voluptuous hybrid of 
jazz and deep house), she embodies 
the vital energy of her homeland, 
which she intends to make known 
all around the world. 


By Violaine Schütz, portraits by Sofia Sanchez and Mauro 
Mongjiello, styling by Edem Dossou 
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English text 


As Rihanna’s phenomenal success 
has shown, you can be born far from 
the American star system and yet be- 
come one of its greatest global su- 
pernovas. Rihanna has served as 
both an example and a big influence 


“| grew up in 
Johannesburg in a 
big family of five 
children, all born a 
year apart. We 
weren't rich, but 
| loved my 
childhood.” 


on 21-year-old Johannesburg-born 
Tyla, who has every intention of fol- 
lowing in the elder singer's footsteps 
— indeed Tyla was this year’s support 
act for Rihanna'’s ex-boyfriend, Chris 
Brown. Since the release of her first 
single, Getting Late, in 2019, which 
has been streamed more than 
three-billion times, her star has been 
rising fast: she'’s been the concert 
act for a Dolce & Gabbana show in 
Milan; her song Overdue (2021) was 
used in the Netflix series Blood & 
Water; she's signed up with a big 
record label (Epic); and — the su- 
preme endorsement — Kim Kard- 
ashian has posted a photo of her on 
her Instagram account. 

It took just a handful of singles 
- Getting Late, Overdue, Been 
Thinking, To Last - and a few sway- 
ing dance moves on TikTok for the 
whole world to take notice of her 
beautiful face and voluptuous tim- 
bre. Yet nothing predestined her for 
this success, as she explained 
when Numéro met her in Paris. 
“| was born and grew up in 
Johannesburg, in a big family of five 
children. My father is an accountant 
and my mother doesn't really work, 
though she must have tried every 
job under the sun. She's very crea- 
tive — she makes jewellery and can- 
dles. l’m very close to my brothers 
and sisters, we were all born a year 
apart. Since my parents were very 
strict, we were often shut up to- 
gether at home, so had to become 
best friends.” As she talks vibrantly 
about her childhood, you can al- 
most picture it, full of colour, cries, 
and laughter. “We were all very 


264 


noisy,” she continues. “We were al- 
lowed a trip out from time to time to 
the local store with our cousins. 
Sometimes our mother also asked 
us to help her sell old clothes. We 
would take our chance on a street 
corner, place a cloth on the ground 
and harangue passers-by. We also 
went to the taxi stand to sell fat 
cakes, an African patisserie that's 
also known as magwinya. We were 
really our mother's sales team. 


[Laughs.] We weren't rich, but 
lloved my childhood!” 

As a little girl, Tyla wrote songs 
for both Father’s and Mother’s Days; 
as a teenager, she sang free-style to 
instrumental versions of well-known 
hits that she found on YouTube, in- 
venting lyrics about boys she found 
cute; in high school, believing in her 
lucky star, she dared to post them on 
Instagram, and sent private mes- 
sages to people like Rihanna, Drake, 


and DJ Khaled. Though none of them 
replied, her efforts nonetheless got 
her noticed by the man who is now 
her manager, and so the fairy tale be- 
gan. Every weekend, she recorded 
music in the studio, taking her best 
friend with her and messing around 
with her between takes. 

Though Tyla’s parents listened to 
a lot of music, particularly Michael 
Jackson, they weren't convinced that 
a singing career was right for their 
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daughter, fearing that, as had hap- 
pened to people they knew, the 
dream would quickly sour. For a 
while, Tyla thought about studying 
mining engineering, until her passion 
caught up with her again. “l always 
felt | was made to be an artist. Singing 
and writing lyrics were the only things 
that interested me when | was a child. 
My first song was about a boy l had a 
crush on at school. It was pretty bad 
— no one ever heard it. | even tore the 
page out of my diary so that no one 
will ever find it.” À stunning dancer in 
her videos, Tyla is a born performer. 
“l'used to like putting on little shows 
for my family and school friends. And 
| signed up to every possible compe- 
tition at school. | loved being in front 
of a camera, doing videos and photo 
shoots.” 

Her ultra-sexy videos, which 
have been watched millions of 
times, and her silky voice — in the lin- 
eage of the big R'n'B stars of the early 
20005, from Aaliyah to Ciara — are not 
the only things that explain her grow- 
ing success, for her attachment to 
her roots is also a big part of her ap- 
peal. According to Pitchfork, she is 
the “princess of amapiano,” the hy- 
brid South-African music genre that 
mixes jazz, deep house, gospel and 
lounge. Tyla in turn mixes pop and 
R'n'B with amapiano, and has even 
coined a term for her music: “popi- 
ano.” Her tracks, made DIY style with 
simple software, belong to the 
streets, townships, and steamy clubs 
of her homeland. The word “ampi- 
ano” comes from the Zulu for “pi- 
anos,” and the genre’s slow, suave 
tempo plunges listeners into a sort of 
trance, inviting them to swing their 


to kwaito, another descendant of 
house that was born in the 90s in 
post-apartheid Soweto, when Nelson 
Mandela became South Africa's first 
democratically elected Black presi- 
dent, making kwaito the soundtrack 
to an entire nation, a genre that sym- 
bolizes a new energy and freedom of 
expression. “Amapiano is a type of 
music that is really particular to South 
Africa,” explains Tyla. “We listen to a 
lot of house, jazz, and kwaiïto here, 
and amapiano came out of those 
genres. You can recognise amapiano 
because ofits powerful bass percus- 
sion and its ‘log drums’ - wooden 
drums whose warm sound is repro- 
duced electronically using software. 
These are sounds that everyone loves 
in my country and that you hear 
everywhere — in shops, in the street, 
on public transport. But the masters 
of the repertoire are the DySs, like 
Maphorisa, who produce the music 
and play it in the clubs. All the amapi- 
ano stars, like the singer Sha Sha or 
the rapper Nasty C, are part of a big 
family. We all know each other and all 
play in the same clubs.” The world- 
wide amapiano hype, which has seen 
the genre arrive in select Parisian 
clubs since COVID, is entirely to Tyla’s 
liking. “l’m happy that it's travelling 
and finding success elsewhere, be- 
cause we know this music and have 
been dancing to it for several years 
now. As long as non-South-African 
artists who adopt it know where it 
comes from, it's fine with me.” 

Tyla is also keen to express her 
own pride in representing South- 
African sounds abroad. “Since l’m 
very proud of where | come from and 
of South-African culture, | want to rep- 


“‘Amapiano is a type of music that is 
really particular to South Africa. You 
can recognise it because of its 
powerful bass percussion and its ‘log 
drums’” - wooden drums whose warm 
sound is reproduced electronically.” 


hips languorously and get up close 
on the dance floor. Like its Nigerian 
cousin, afrobeats, this “post-apart- 
heid” sound, born around 2012, has 
now gone global. While artists such 
as Jorja Smith and Major Lazer use 
references toit in their songs, amapi- 
ano is first and foremost about its 
country of origin, since it owes much 


resent it all over the world. | grew up 
listening to pop and R'n'B, l'm a fan of 
Aaliyah, Rihanna, Beyoncé, Boyz Il 
Men, Brian McKnight, and all that has 
influenced me. But l wanted to add my 
African touch and incorporate amapi- 
ano afrobeat sounds into my melo- 
dies.” In her videos too, Tyla seeks to 
pay homage to her background. 


“wanted to shoot the video for Been 
Thinking in my homeland so that you 
would have the authentic dance 
moves from there. Non South Africans 
can of course learn them, but the vi- 
bration is different.” 

Through her hits, Tyla has already 
realized many of her dreams, even if 


English text 


R'n'B star Doja Cat. She has met the 
popular singers Tems, H.E.R., and 
SZA, and has travelled all over the 
world. Sitting in front of us, stars in her 
eyes, she can't get over being in Paris 
for the first time. But she'd better get 
used to it, since this rising star, who is 
currently recording her first album, has 


she still fantasizes about a duo with a lot more shining left to do. 


Film 


MILLEPIED SHOOTS CARMEN 


À star choreographer and former 
head of the Ballet de l'Opéra de 
Paris, Benjamin Millepied is once 
more in the spotlight, this time as a 
movie director. To mark the release 
of Carmen, his version of Mérimée’s 
legendary tale, Numéro sat down 
with the visionary artist to talk 
about his first feature film, as well 
as his recent return to France. 


Interview by Olivier Joyard, portrait by Matthias Vriens 
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English text 


At the age of just 24, in 2001, the 
hyper-talented dancer and chore- 
ographer Benjamin Millepied was 
made an étoile at the New York City 
Ballet. The French public didn't get 
to know the Bordeaux native until 
2014, when he was appointed dance 
director at the Opéra de Paris. At the 
time, he was living in Los Angeles, 
and had already begun his career as 
a choreographer. During his two- 
year Paris tenure, he soughit to bring 
the venerable company into the 
modern age. To these talents he has 
now added a third — movie director 
— and is about to release his first fea- 
ture film, an adaptation of Carmen, 
in his native France. He talks to 
Numéro about his artistic vision, 
where choreography is everywhere, 
even in the absence of dance. 


NUMÉRO: You have a reputation for 
being hyperactive. What are you 
working on at the moment? 

BENJAMIN MILLEPIED: l’ve moved 
to Paris, where | now live, and l’m 
preparing the Paris Dance Project 
with Solenne du Haÿs. It's an educa- 
tion programme for young people 
who are struggling, based around a 
dance academy. My sector is the Île- 
de-France, where l’m promoting 
dance as a tool that brings self-con- 
fidence and wellbeing, almost like a 
therapy. This is something that's 
very important to me. In parallel, l'm 
also one of the resident artists at the 
Philharmonie de Paris, where l'm 
preparing a show with seven young 
choreographers, seven artists, and 
seven musicians, which afterwards 
will go on tour. And in addition to that, 
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l’m looking after the curation of the 
LA Dance Project, which | founded 
12 years ago in California. l’ve 
launched long-term projects in 
Paris that could be done elsewhere 
with other artists, but it's magic for 
me to doit in the French capital. 


What made you decide to come 
back to Paris, seven years after 
leaving the Opéra? 

This refocusing is a personal choice. 
| spent ten years in Los Angeles, 
where | founded a dance company 
that shaped a community of young 
dance lovers. It's fabulous, and it's 
going to continue, but the city wasn't 
in tune with my ambitions in terms of 
space and expansion. In the US, the 
culture question is financially compli- 
cated, and | also felt a bit isolated 
over there. LA is designed so that you 
stay in your car or your house; it isn't 
set up so that people meet each 
other. During COVID, ! had the oppor- 
tunity to spend a year in Australia, 
where | shot my film Carmen. The 
quality of lifestyle over there was 
amazing. Then | came back to Los 
Angeles, where | was forced to spend 
three hours a day in the car dropping 
off and picking up my children - who 
look after a lot —- depending on their 
activities. Each day behind the steer- 
ing wheel, listening to France 
Culture's night broadcasts, | would 
say to myself: “l’m 44 and don't want 
to spend the next ten years of my life 
like this...” During that period, | be- 
came close to Doug Aïtken, an artist 
l like very much and who l’ve talked 
to about a lot of topics. One day he 
said to me, “It's wonderful to have 


conversations like these in this deso- 
late land.” For me to think it is one 
thing, but for him, a Californian artist 
who has spent all his life there, to say 
it so spontaneously was something 
else. While you might have thought 


individuals and learn a ton of things. 
There's a desire and an audience for 
culture in a period when we really 
need it. In the US, on the other hand, 
even in New York, there's like a blind 
dash towards the end of the world. 
Ineed a community whose eyes are 
open and a city that's walkable. 


Your movie Carmen, which was 
inspired by Georges Bizet's opera, 
was shot in Australia, but the action 
takes place in Texas and LA. Why 
did you film down under? 

We didn't have the budget to shoot in 
the places described in the script. We 
considered shooting in Mexico, but 
COVID came along and | accompa- 
nied Natalie [Portman, his wife] on 
location in Australia. | soon realized 
I could make the film over there in 
better conditions and with an amaz- 
ing team, and go even further with the 
febrile side of the script. 


At what age did you become pas- 
sionate about images? 

Looking at the world with curiosity 
has always been one of my instincts. 
At 17, | started using my grandfather's 


“lt was very difficult to come back to 
LA after COVID. Paris is fantastic — it's 
everything | hoped for. People fight for 

social improvement. There's a desire 
and an audience for culture in a period 

when we really need it.” 


that he lived surrounded by a vast 
community, it wasn't at all the case. 
He felt lonely. And that was when 
lunderstood that | didn't want that for 
my children. 


You became tired of America? 

One thing that bothers me a lot is the 
way people are living a lie in the US. 
Even in New York, | feel very strongly 
this capitalist deceit, where there's a 
huge gap between words and action, 
particularly with respect to inequality 
and the environment. People are 
wearing blinkers. it was very difficult 
to come back to Los Angeles after 
COVID. | had to frequent people who 
would support my projects, but | re- 
ally felt out of tune with that and 
wanted to leave. Paris is fantastic — 
it's everything | hoped for. People 
fight for social improvement. Every 
day | meet super-interesting 


camera, a Rolleiflex that produced 
very beautiful photos. In fact l’ve 
never bought another one. Having 
travelled a lot in the US, l’ve become 
very familiar with the American pho- 
tographic tradition. When | started 
making short films or movies about 
dance performances, | carried on in 
that tradition. Cinema is something 
| grew up with. | remember two films 
in particular that my mother took me 
to see when | was six or seven: 
Satyajit Ray's The Music Room and 
Sydney Pollack's They Shoot Horses, 
Don't They? Not terribly suited to my 
age, but they marked mel! After that 
I saw John Ford’s Westerns with John 
Wayne. And musicals. As a young 
adult, | arrived in New York where 
| discovered the Coen brothers, but 
also classics by Robert Bresson and 
Hitchcock, thanks to two movie-buff 
friends who were close to Jerome 
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Robbins [Millepied’'s mentor, an im- 
portant figure in the history of dance]. 
In my life there have always been film, 
photo, and choreography. As far as 
l see it, choreography is also a form 
of directing, but without the possibil- 
ity of orienting the audience's eye. 
That's what | find so liberating in 
moviemaking — being able to choose 
what exactly the audience sees. 


So Carmen, your first film, has roots 
that go a long way back. 

Yes. l’m telling a story that's really 
coming from the heart. In my work as 
a choreographer, | always choose 
scores and subjects that touch a very 
particular moment of my life, which 
express in a very free, abstract way. 
For me, Carmen was like an appren- 
ticeship. Writing it was difficult, be- 
cause | wanted to make a dark movie 
with little dialogue. But when you talk 
about a musical in America, people 
have very particular expectations that 
don't necessarily chime with that. It 
was a complicated process, but it 
taught me everything. 


Dance plays a major role in the film 
— there are several choreographic 
scenes that cadence the love story. 
| talk about my relationship to dance 
through this film. Carmen learned fla- 
menco with her mother, but she lives 
in a contemporary period where 


every influence is possible. The mu- 
sic, composed by Nicholas Britell, is 
also very important: it guided me and 
helped me make Carmen into a 
drama with music and dance rather 
than a classic musical. | wanted a re- 
alistic approach. When the former 
sailor played by Paul Mescal starts 
moving, his gestures say something 
about his interior life as a traumatized 


“The pleasure 
| get from placing 
a camera and 
lighting a scene is 
incredible.” 


ormer soldier. Certain dance forms 
are able to represent a sort of vio- 
ence without artifice. That's what 
interested me, and that's what l’m 
going to pursue in my future work. 
don't want to do what's already 
been done a thousand times. For me, 
dance exists even in a crowd walking. 
‘d like to offer a modern vision of it. 


Will you make more films? 

’m already finishing up writing a 
second feature film with the script- 
writer and director Léa Mysius. It's 
set in Paris, and there’ll be a strong 
relationship to music, like in 
Carmen, but very little dance. 


Instead, bodies will express them- 
selves with tension, folly, and desire. 


For you, does the idea of dance and 
choreography come across through 
the process of film directing? 

With a film d'auteur, | feel l’m going 
deeper into a personal and intellec- 
tual approach. There's something 
very powerful in the freedom to cre- 
ate a ballet with dancers, but with 
cinema | can go even further. The 
pleasure | get from placing a camera 
and lighting a scene is incredible, as 
is uniting a team around a project and 
a vision. 


Are you entering a second career, or 
do you see your entire artistic out- 
put as one coherent block? 

| really see it as one block. For me, 
these different means of expression 
resemble and complement each 
other. Of course, it requires making 
choices. | might not choreograph so 
much, perhaps one or two big pro- 
jects a year. But l’m fine with that. 
| create only when | need too, and 
right now | have a real passion 
brewing for cinema. 


Is dance central in your life? 

Totally. Even for the next film, l’d like 
to find actors with a real physicality 
so we can work on posture and 
movement together. When you look 


English text 


at master directors like Elia Kazan, 
Akira Kurosawa, or Robert Bresson, 
they filmed first and foremost expres- 
sive bodies. They knew how to move 
a camera and let bodies express 
themselves, well beyond a filmed per- 
formance where only the head and 
shoulders are in the frame. That's 
being lost today. Directors often get 
caught up in a form of virtuosity, 
something | don't agree with. It's like 
with dance: you're not there to show 
what you can do, you're there to do 
what's right for the artwork. The au- 
dience should forget the virtuosity 
and see only the beauty. So even if 
there's no dance in my next film, 
there’ll be choreography. 


How are the next few months look- 
ing for you, after the release of 
Carmen? 

| may be shooting my second film in 
the autumn, because we already 
have a very solid first draft of the 
script. l'm also going to be working 
on the Paris Dance Project. And then 
l’m appearing on stage in July at the 
Théâtre des Champs-Élysées. | re- 
ally wanted to doit one last time. It's 
a solo performance accompanied by 
the pianist Alexandre Tharaud. | ha- 
ven't danced much these past few 
years, so it's a bit of a challenge! 
[Laughs.] But's it's first and foremost 
about having fun. 
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DIOR JOAILLERIE. 8, place Vendôme, Paris 1°. 
DSQUARED2. Galeries Lafayette, 38-40, boulevard 
Haussmann, Paris IX°. 

EMPORIO ARMANI. 41, avenue George-V, Paris VIII. 
ETRO. 66, rue du Faubourg-Saint-Honoré, Paris VIII. 
FENDI. 51, avenue Montaigne, Paris VIII. 

FRED. 14, rue de la Paix, Paris Ile. 

GEOX. 70, rue de Rivoli, Paris IVe. 

GIANVITO ROSSI. 40, rue du Mont-Thabor, Paris °', 
GIORGIO ARMANI. 2, avenue Montaigne, Paris VIIIe. 
GIUSEPPE ZANOTTI. 12, avenue Montaigne, Paris VII. 
GIVENCHY. 36, avenue Montaigne, Paris VIIIe. 
GUCCI. 2, rue du Faubourg-Saint-Honoré, Paris VIII. 
GUCCI HORLOGERIE. 16, place Vendôme, Paris 1°. 
GUESS. www.guess.eu/fr 

HERMÈS. 24, rue du Faubourg-Saint-Honoré, 
Paris VIII. 

HUGO KREIT. www.hugokreit.com 
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JACOB COHEN. 56-58, rue du Faubourg-Saint-Honoré, 
Paris VIII. 

JACQUEMUS. 58, avenue Montaigne, Paris VII. 
JIMMY CHOO. 41, avenue Montaigne, Paris VIII. 
LECOURT MANSION. www.lecourtmansion.com 
LINDBERG. GrandOptical, 138, avenue des Champs- 
Élysées, Paris VIII. 

LOEWE. 46, avenue Montaigne, Paris VIII. 

LOUIS VUITTON. 2, place Vendôme, Paris I®. 

LUIS DE JAVIER. luisdejavier.com 

MAISON MARGIELA. 33, avenue Montaigne, Paris VIII. 
MARCIANO BY GUESS. www.guess.eu/fr 

MARINE SERRE. www.marineserre.com 

MELLERIO. 9, rue de la Paix, Paris Il°. 

MIAOU. www.miaou.com 

MIU MIU. 1, rue du Faubourg-Saint-Honoré, Paris VIII. 
MUGLER. Printemps, 64, boulevard Haussmann, 

Paris IX°. 

N°21. Galeries Lafayette, 38-40, boulevard Haussmann, 
Paris IX°. 

PACO RABANNE. 39, avenue Montaigne, Paris VIII. 
PETER DO. www.peterdo.net 

PINKO. 4, rue du Faubourg-Saint-Honoré, Paris VIII. 
PRADA. 12, avenue Montaigne, Paris VIII. 

PUCCI. www.pucci.com 

REPOSSI. 6, place Vendôme, Paris 1°. 

RICHARD MILLE. 17, avenue Matignon, Paris VIII. 
RICK OWENS. Jardin du Palais-Royal, 130-133, galerie 
de Valois, Paris 1°. 

ROLEX. 9, place Vendôme, Paris 1°. 

SACAI. Le Bon Marché, 24, rue de Sèvres, Paris VIIe. 
SAINT LAURENT. 53, avenue Montaigne, Paris VIII. 
SAINT LAURENT FINE JEWELRY. 53, avenue Montaigne, 
Paris VIII. 

SCHIAPARELLI. 21, place Vendôme, Paris [°. 

SHANG XIA. www.shangxia.com 

SPORTMAX. 31, avenue Montaigne, Paris VIII. 

TAG HEUER. 104, avenue des Champs-Élysées, 
Paris VIII. 

TIFFANY & CO. 6, rue de la Paix, Paris Ile. 

TOD'S. 44-46, rue du Dragon, Paris VIe. 

TOM FORD EYEWEAR. 48 bis, rue François-l", Paris VIII. 
VALENTINO. 17-19, avenue Montaigne, Paris VIII. 
VALENTINO GARAVANI. 27, rue du Faubourg-Saint- 
Honoré, Paris Ville. 

WETIDONE. www.weli1-done.com 

YASMINE ESLAMI. www.yasmine-eslami.com 


HAN BING 
BIANCA BONDI 
BINTA DIAW/ 
SER SERPAS 


LOUIS VUITTON 


